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DEDICA 



Dedico questa raccolta di versi a mio padre Arturo 
e a mio nonno materno Romolo 
che mi trasmisero, l uno con i suoi dischi a 78 giri, 
V altro con la raccolta “I grandi Musicisti”', 
l \amore per la musica lirica e sinfonica. 



INTRODUZIONE DELL’AUTORE 



Mi chiamo Sandro Boccia, sono nato a Roma il 14 dicembre 1946, mi 
sono laureato nelle facoltà di Giurisprudenza e di Scienze della Sicurezza 
economica-finanziaria, sono Generale della riserva della Guardia di 
Finanza, sono sposato con Franca Binda e ho una figlia di nome Cristina. 
Ho composto per farne dono a parenti e amici “Frammenti di Specchio” 
(1982), “Favole de Roma” (1988), “Amore, versi d’amore di fine 
millennio” (2000), “Favole, Amore e...Fantasia” (2006), “Oh dolci baci, oh 
languide carezze” e “Personaggi in cerca del...falso autore” (entrambi del 
2007), “Favole bestiali e divine: la morale da Esopo a...Boccia” (2008), 
“Roma tra miti e leggende” e “I miti nel mondo antico” (ambedue del 
2010), “Roma tra Enea e Virgilio” (2011) ,“Non Boccia(mo) questa 
Commedia!” (2012), “Il vino tra eros, arte e filosofia” e “Il mito di Ulisse: 
da Troia ad Itaca e poi verso Fignoto” (tutti e due del 2013) , “Giuseppe 
Verdi:i 1 re del melodramma” (2014), “Giacomo Puccinid’astro musicale, 
degno erede di Verdi, del melodramma italiano” (2015), “Renzo e Lucia 
sposi: prom...ossi o boccia...ti?” , “Wolfang Amadeus Mozart: genio 
musicale, un mito!” (entrambi del 2016), “William Shakespeare: vita e 
opere del genio teatrale”, “Amami Alfredo, quant’io t’amo”, “Personaggi 
in cerca del falso...autore (dieci anni dopo)” ,“Ludwig van Beethoven: dal 
Chiaro di luna all’Inno alla gioia” (tutte e quattro del 2017) ed infine 
“Peter Ilic Ciaikoski: il Principe del Balletto” (2018). 

“Gioachino Rossini: con un colpo di cannone largo alla musica in 
crescendo” è il titolo di questa mia nuova raccolta di versi in prosa rimata 
sulla vita e opere del grande musicista pesarese. A quando risale la mia 
conoscenza del celebre compositore? Certamente sin dai tempi 
dell’adolescenza allorché nel vedere i film proiettati al cinema (la 
televisione comparve dopo, nel 1954) ebbi modo di apprezzare la musica 




ambientatain terra iberica nel “Barbiere di Siviglia” e soprattutto la celebre 
aria di Figaro “Largo al factotum” :“Figaro qui, Figaro lì, Figaro giù, 
Figaro su”. E poi da non dimenticare, attraverso la collana dei “Grandi 
Musicisti” dei Fratelli Fabbri Editori, un regalo di mio nonno materno 
Romolo e dei vecchi dischi a 78 giri di mio padre Arturo,i crescendi del 
musicista nel “Gugliemo Teli”, una mitica galoppata verso un sogno da 
conquistare ad ogni costo, note conosciute sin da bambino ascoltate dalle 
bande musicali al Pincio di Roma. 

Attraverso libri e carteggi ho, in questa mia faticosa ma esaltante e 
piacevole ricerca, ripercorso l’esistenza del compositore della 
Restaurazione che ha creato con la sua musica roboante, pirotecnica, piena 
di crescendi, appunto rossiniani, un universo sonoro di straordinaria 
suggestione regalandoci emozioni e commozioni. 

Ed ora la dedica, oltre gli affetti familiari più vicini, al lettore che sfoglierà 
queste pagine e, in particolare, a quello che avrà la voglia e il tempo di 
leggerle; un grazie, infine, alle persone care e amiche che hanno visto 
crescere giorno dopo giorno questi fogli e che mi sono state vicine: 
mancano in questo elenco di dediche ma non nel mio affetto. 

Ringrazio infine Luigi Monti del Conservatorio di Como , genio musicale 
e poliedrico uomo di cultura, per le parole che mi ha voluto rivolgere nella 
presentazione di questa mia raccolta e che credo, in tutta sincerità, di non 
meritare appieno, e il celebre Istituto che mi ha permesso la consultazione 
di vari testi, la visione di dvd e l’ascolto di cd sul grande musicista. 

E appunto e per ultimo, ma non per questo meno significativo, un sentito 
ringraziamento agli autori citati in bibliografia perché senza la 
consultazione dei loro testi, da cui ho tratto ispirazione attingendo a piene 
mani, questa mia opera non avrebbe potuto vedere la luce. 

Con il desiderio così d’esser soltanto uno strumento che permetta di 
carpire il magico messaggio più profondo che genera la musica in ogni 
tempo e luogo, nasce allora questa mia raccolta (composta da tanti quadri 
che solo in apparenza sembrano ripetersi) che se ci riuscisse anche in 
minima parte, questo è il mio augurio, avrebbe già raggiunto lo scopo 
donandomi un po’ d’intima soddisfazione. 

Concludo con il dire che se qualcuno, dopo aver letto questa raccolta 
(concepita per menti curiose di scoprire le corrispondenze fra musica e vita 
e la saggezza che diventa comprensibile all’orecchio pensante) sarà tentato 
di riascoltare qualche brano musicale di Rossini, ebbene farà dono a me, 
lusingato d’aver sollecitato un interesse così nobile, e farà anche e 
soprattutto regalo a se medesimo. 


Como, 15 maggio 2018 


PRESENTAZIONE 


Sandro Boccia è un uomo scherzevole nel senso pieno del termine: gli 
piace giocare in ogni momento del suo quotidiano rapporto con gli altri, 
non già per burlarsi di loro ma per esprimere un atteggiamento di 
autodifesa (sic!) dalle insidie della vita sminuendone l’impatto. Lo 
scherzo, spesso venato da ironia, è quasi sempre orchestrato su un gioco di 
parole basato per lo più da un intento canzonatorio senza mai offendere 
poiché non è questo il suo fine ma per far sì che la vita scivoli via, mai 
presa di petto, affinchè non faccia troppi danni per il tempo delle 
riflessioni per un comportamento a divenire. Perciò il nostro poeta non 
risparmia frecciatine sui “vizietti ed abitudini” decisamente non esemplari 
ma indulgenti nel proporsi come umane scorciatoie, tipiche all’indole 
romanesca, al fine di godere e far godere piccole soddisfazioni di ogni tipo 
ai sensi e in tutti i sensi. Moltiplica le occasioni d’esaltazione 
dell’esistenza quotidiana e cerca di far dimenticar tristezze e dolori dando 
spazio a gioie grazie all’immaginazione fantasiosa. Il nostro personaggio 
che è verseggiatore di copiosa vena ,dotato di una facilità straordinaria 
nel porre le parole in rima, ultimamente si è cimentato nell’esporre in 
prosa rimata la vita e le opere di Verdi, Puccini, Mozart, Beethoven, 
Ciaikoski, e di Rossini, oggetto della presente raccolta. Al riguardo 
parafreserei le parole di Ludwig quando ebbe ad affermare:” Ci son tanti 
principi reali ma di Beethoven c’è ne solo uno!” con queste: “Esistono 
tante pubblicazioni sul grande musicista russo ma nessuna è come quella 
del Boccia, in prosa rimata!” Assiduo frequentatore della biblioteca del 
Conservatorio di Como per le sue ricerche far la sua conoscenza è un 
“bene” ma attenzione un consiglio sincero: Sandro Boccia va preso a 
piccole dosi (direi da farmacopea) e quando non lo vedete in quanto in 
vacanza o ammalato, ebbene avrete la riprova che Iddio esiste veramente. 
Purtroppo ne sentite la mancanza ! 

Como, 2 maggio 2018 



Luigi Monti 



AUTORITRATTO D’AUTORE 



Chi è Sandro Boccia? A dirvi il vero 
è un fuoco d’artificio senza paragone, 

una bocca di vulcano in eruzione, 
un tric trac d’esultanza, 
non per niente è generale di finanza, 
dall’estro musicale è un guerriero, 
con la mente sveglia da profeta 
e l’animo sensibile da poeta. 

Un tennista pescatore dall’argento vivo addosso, 
un puer aeternus vanitoso, istrione e narcisista, 
seduttore, generoso, laziale per nulla giallorosso, 
disponibile, ricco d’ansie e di talento: un artista! 
Ha un cervello con tante creazioni, 
un cuore con dentro tante emozioni. 
Quando ciparli quella mente ardente 
ti mette addosso una specie di corrente; 
come giocara dama lui ha le mosse pronte: 
arciere di battute ha come una corazza, 
sagittario è come un cavallo selvatico di razza 
che lo vedi andar con il sole in fronte. 

Così abbiamo un altro poeta trilussiano 
che parla come mamma sua: ossia romano! 
Siccome, si sa’, l’appetito vien mangiando, 
lui ci racconta tante stornellate in una botta e via 
sulla vita emusica di Rossini che è una melodia, 
ricamato in lingua italiana e disegnando 
una vera sinfonia diversi con la rima; 
tutte le strofe perciò, dall’ultima alla prima, 
s’ intrecciano in una spirale d’ armonia 
sicché questo sogno diventa d’incanto poesia! 



IL PROLOGO 


La colpa non è mia se ho dato vita a questo tipo di stornello, 
responsabili son Belli, Pascarella, Trilussa, illustri maestri favolisti, 
a cui, oltre l’indegna imitazione, son grato e faccio tanto di cappello, 
per il loro estro, genio e fantasia, virtù rare dei veri artisti. 

L ’arte di questi grandi è incentrata sull ’esempio doveroso, 
che sempre tenta di guarir gli errori degli esseri mortali, 
trasformandoli così in saggezza con metodo operoso 
e con arguzia, ironia e satira pungenti come strali, 
in modo, per esempio, che sia giusto dir di no a chi pretende 
e a dar, invece, allumile che chiede poco o addirittura niente. 

Sul mito di Rossini ho riscritto un ’antologia di storie piene di ricordi, 
che ti rifanno viver il passato con fascino, a cui non si può ’ esser sordi, 
correlandolo con la sua roboante musica, come un pirotecnico messaggio, 
raccontando vita e opere di questo grande genio musicale, a volte contraddittoria, 
piena però di viva e d’ambigua umanità, al tempo stesso divina e un po’ miraggio, 
dove ogni sentimento umano, dall’intraprendenza alla mollezza, 
daU’ardor alla viltà, dalla generosità all’ignavia ,lo dice delle sue opere la storia, 
ha trovato nella musica e nei crescendiuna rappresentazione di bellezza. 
Entro pertanto dentro questo fantastico mondo favolistico, e a volte mistico, 
in punta di piedi, senza nulla pretender sotto il profilo artistico: 
al confronto di questi giganti, Belli e compagnia bella, faccio il nano, 
sentendomi, rispetto a questi pilastri, un granello di sabbia in una mano. 

Se son bravo? Lo direte voi sperando che legger questi versi non vi scoccia 
e con tanto affetto v ’augura una buona lettura il vostro Sandro Boccia! 















PARTE PRIMA 



LA CULTURA 
DEL MELODRAMMA 



IL MELODRAMMA 


Il melodramma, caro lettor, è quella specifica forma di spettacolo teatrale 
in cui i personaggi si esprimono con il canto e con la musica magistrale; 
quest ultima ha la funzione limitata di accompagnamento e di supporto 
alle parole, ossia al testo scritto nel libretto, a cui non si può esser sordo. 
Nell’opera, invece, essa assume un ruolo fondamentale, giaccè da essa 
dipendono gli altri suoi elementi costitutivi che, non è promessa, 
nell’ambito di un nesso inscindibile contribuiscono a dare forma metrica 
allo spettacolo teatrale. In tal contesto la componente letteraria e poetica 
ha anch ’essa un ruolo di importanza primaria. Già nella tragedia greca 
la poesia si univa alla musica, così pure nel Medioevo, scene d ’ispirazione 
religiosa e profana erano accompagnati da ausilio musicale, che stellone! 
Il riferimento a modalità espressive antiche, non s ’andava mica alla cieca 
a quel tempo, non mancavano: è il caso del gruppo “Camerata fiorentina ” 
che usava riunirsi nelle dimore di nobili a Firenze, a Palazzo Bardi, per 
eseguir la propria musica. Questo gruppo s ’ispirava a un modello-vetrina 
mutuata dalla musica greca, eseguendo semplici melodie: ciò dette luogo 
alla diffusione di un genere di pratica musicale legata al canto, non logo, 
ove la declamazion per lo più di versi, affidata a un solista, accompagnata 
era dalla melodia degli strumenti. Con l’evoluzione arrivò, come una fata, 
la forma melodrammatica con la messa in scenadi due opere teatrali 
del poeta Rinuccini (1550-1620): tuttavia toccò al primo grande autore 
di opere liriche, Monteverdi, rovesciare la struttura, con tuoni e strali, 


del melodramma favorente la musica, che la “Camerata a tutte le ore, 
aveva inteso far dipender dal canto e da parole. Tale svolta rapidamente 
fu accolta con un ’idonea soluzione per avere dal connubio musica-parola 
un risultato ricco di sviluppi per il melodramma grazie anche, non è sòia, 
alla concomitante apertura dei primi teatri pubblici. Fu nel XVIII secolo 
che il melodramma italiano raggiunse il vertice della popolarità 
con il compositore Antonio Scarlatti che contribuì a dare il battesimo, 
consistenza e coerenza alla sua struttura dando impulso così, ben si sa, 
ai primi successi e all ’affermazione dell ’opera seria. Nel secolo successivo 
gli sviluppi del melodramma sorgono dalla scuola operistica napoletana, 
la cui produzione ebbe notevole risonanza a livello internazionale ben vivo 
diventando punto di riferimento per i compositori dell 'epoca, cosa sana, 
che dette origine anche all 'opera buffa, proprio in ambiente partenopeo, 
che riuscì ad imporsi in parallelo con l’opera di argomento eroico. 

Con l'opera comica s'avvia la diffusione di un genere, e non è un neo, 
leggero di teatro popolare pronto ad apprezzare la situazione burlesca, 
gradito anche agli aristocratici, anche loro attratti a dialoghi esilaranti 
ispirati alla vita quotidiana con carica satirica e spesso istrionesca. 

Lo spettacolo era incentrato sulla parodia o la satira di rappresentanti 
del basso ceto (garzoni, servette, ortolani), baruffe articolate secondo 
un clichè consolidato e messo a punto da librettisti, acuti osservatori 
dei costumi popolari, non mancando di lanciare strali a categorie di fondo 
considerate tabù, clero in primis e ceti sociali benestanti e conservatori. 
Accanto alla diffusione dell 'opera comica vengono allestite le originali 
commedie per musica le cui rappresentazioni avvenivano in privati palazzi 


e che segnano il preludio dell ’importante fase dei rinnovamenti teatrali. 

In tale fase evolutiva si colloca la scelta innovatrice di Metastasio a razzi: 
a questo poeta si deve, infatti, la rielaborazione sul versante della forma 
e dei contenuti, del nuovo profilo del melodramma mediante l ’innesto 
degli elementi dell ’opera comica. Il poeta-librettista trae dall ’orma 
dell’esperienza napoletana aspetti che gli consentono, non in modo mesto, 
d ’attribuir efficacia nuova alla trama di tipo tradizionale. La sua “Didone 
abbandonata ”, assunta ad esempio del melodramma della trasformazione, 
presenta tratti significativi se si pensa al ricorrere del bilinguismo come 
division sociale in cui nobili e popolani interagiscono: da qui la diffusione 
in altre città musicali come Venezia con il suo Goldoni. Nell’Ottocento 
l ’opera italiana fu dominata dal grande Rossini che portò l ’opera buffa 
all ’apice della sua espressione e con il “Barbiere di Siviglia ”, a più di 100 
in cui l’orchestra aveva assunto un ruolo d’importanza, e non è zuffa! 

I maggiori esponenti del melodramma furono: Rossini, Bellini, Donizzetti 
e Verdi, e tra questi però primeggia il “paesano delle Roncole” per l’alto 
profilo di compositore e spessore artistico che lo fece assurgere ai tetti 
del firmamento e punto di riferimento di genere melodrammatico, un salto! 






IL MELODRAMMA TRA REUSTARAZIONE E 

RISORGIMENTO 


Il teatro drammatico italiano dell’età romantica non produsse risultati 
di grande rilievo se paragonati a quelli raggiunti in altri paesi europei: 
benché i generi drammatici fossero in Italia al centro delle discussioni 
sul Romanticismo, mancarono testi di forte carica teatrale, veri nei, 
capaci d ’imporsi sulle scene in modo duraturo, d ’altra parte sono dati 
e non parole che anche le tragedie del Manzoni manifestarono passioni 
e valori letterari e poetici piuttosto che scenici e teatrali. Ecco che allora 
prende vita con maggior vigore il genere del melodramma, ed era ora, 
in cui il testo letterario rappresenta solo una componente e sulla scia 
di questo, si organizza anche il teatro non musicale; mentre però, evviva, 
per il primo è essenziale l ’iniziativa degli impresari, per il teatro di parola 
è preminente l’attività delle compagnie di giro con la figura, non sola 
ma centrale, dell’attore con la sua espressività, con le sue doti personali, 
con una specifica modalità d ’imporsi al pubblico che poi non son banali! 


L y OPERA ROMANTICA 

Il melodramma dell’800 realizza una teatralità assoluta che congloba 
tutte le componenti del linguaggio scenico nella forza della musica 


e l ’opera trova la sua terra d ’elezione proprio in Italia, d ’intenditor roba, 
che è il luogo che vide nascere il melodramma. Consumatosi, è cosa fisica, 
il modello di Metastasio, basato sulla preminenza del testo letterario 
e della sua indipendenza dal discorso musical, l ’opera del 700, fatto vario, 
è distinta da una frattura tra il linguaggio poetico e quello musicale, 
anzi la musica tende a prevaricare la funzione del librettoche non vale. 
Tuttavia attraverso il lavoro soprattutto del librettista Lorenzo Da Ponte 
s ’era sviluppata la ricerca di una forza drammatica nuova, capace di dare 
vita a movimenti scenici intensi e di creare conflitti, intrecci a monte, 
tensioni fra testo e linee musicali: nell’opera italiana dell’800 a creare 
movimenti e contrasti scenici son le stesse voci cantanti, in un gioco 
di contrapposizioni, incontri, conflitti e la musica invade sempre l’azione. 
Vien così superata la distinzione tra il virtuosismo dei cantanti, benone, 
concentrato nelle arie, e l’opacità del recitativo per un discorso in loco 
musicale unitario, ove il disegno melodico gioca un ruolo fondamentale 
per catturare in ogni istante l ’ascolto. Il teatro musicale diventa, perciò, 
non divertimento ma un ’esperienza d’intensa partecipazione passionale 
ed emotiva ed il libretto è oggetto di modifiche anche del musicista, lo so. 
In realtà l ’opera italiana esprime una forza incontenibile, un eccesso 


sentimentale che ravvicina alle più grandi esperienze del Romanticismo 
europeo: essa fa circolare temi, miti, ideologie in pubblico, io confesso, 
vasto che comprende la borghesia con diffusione popolare con verismo, 
talché le situazioni, romanze e i pezzi celebri son conosciuti anche da chi 
non è mai andato a teatro. L ’opera in musica proietta insomma, lì per lì, 
l’espressione romantica della passione verso una dimensione collettiva 
e una partecipazione corale, in modo suggestivo: essa riflette in sé 
il colore storico della Restaurazione e del Risorgimento in un ’Italia viva, 
ritratta nelle sue forze più generose, nei suoi valori morali, va da sé, 
ma anche nella sua irrazionalità e arretratezza. Trattasi dell ’unico genere 
veramente nazionale e popolare, capace di penetrare nel tessuto sociale 
e nello stesso tempo del sol genere romantico italiano che sappia di solare 
e di affascinare la cultura europea e diffondere nel mondo, a mò di balia, 
un ’immagine tutta romantica del nostro Paese, della nostra bella Italia! 






IL MELODRAMMA NEGLI ANNI DELLA 
RESTAURAZIONE 


Negli anni della Restaurazione e del primo Romanticismo l’opera italiana 
è dominata dalle figure di Rossini, Bellini e Donizzetti; il primo, già attivo 
nell ’ultima fase del regime napoleonico, scopre un nuovo ritmo musicale 
Negli anni della Restaurazione e del primo Romanticismo l’opera italiana 
è dominata dalle figure di Rossini, Bellini e Donizzetti; il primo, già attivo 
nell ’ultima fase del regime napoleonico, scopre un nuovo ritmo musicale 
e attribuisce scarso rilievo al ruolo del libretto; il secondo vive una sana 
esperienza, troncata da morte precoce; il terzo raccoglie, un po ’ lascivo, 
le suggestioni di sensibilità romantica. I tre compositori, mica male, 
godono di fama anche fuor d’Italia. Rossini si trasferisce oltralpe, dove 
lavora su libretti francesi sin alla fine della sua lunga vita. Bellini muore 
a Parigi e anche Donizzetti, da ultimo, in quel terra lavora con il cuore. 

Il pesarese Gioachino, genio impetuoso, di gran vitalità, raccoglie il frutto 
d una tradizione legata a forza drammatica, spumeggiante, non di lutto. 
Rossini s ’avvalse della collaborazione di librettisti, mediocri e disordinati, 
attingendo alla tradizione comica e romantica con temi dei più svariati, 
fra cui primeggiò Felice Romani che collaborò pure con Bellini (“Norma ” 


e “Sonnambula ”) e che compose per Donizzetti tracciando anche l ’orma 


dell’“Elisir”,ove temi comicoromanzati hanno come sfondo la campagna 
lombarda con color vivaci. Il bergamasco Donizzetti, in pompa magna 
con il “Don Pasquale ”, volse anche alla tematica romantica attingendo 
al repertorio medievale del romanzo storico, come abil pittore dipingendo, 
su versi di Cammarano, la “Lucia di Lammermoor ” di Scott inglese. 

Un Donizzetti, spregiudicato e immune da pregiudizi moralistici, imposta 
il dramma sul triangolo d’amore (qui Renato Zero non centra), via posta 



proiettando il rapporto su sfondo storico che si colora di romanzo cortese. 




VERDI E IL ROMANTICISMO 


Nelle opere di Verdi ,il suo genio musicale e drammatico offre la sintesi 

più potente 

della sensibilità e della cultura romantica italiana , giungendo alla 

manifestazione 

più elevata del dramma musicale, estraniandosi al dibattito intellettuale 

possente, 

e adducendo a pretesto la sua scarsa cultura generale e di fatto la sua 

formazione 

di musicista e d’uomo di spettacolo, non abituato alle sottili dispute 

ideologiche. 

Dramma musicale, concepito come intreccio di passioni e ideali con 

movimenti 

carichi di valenze teatrali; le voci si scavano all’interno di storicamente 

ambienti 

determinati, con concretezza superiore a quelli del romanzo di storie 

tragiche. 

I sentimenti dei protagonisti son sempre legati a ruoli sociali definiti, la 

relazione 

tra le diverse voci è sempre un rapporto di potere, radicato in un contesto 

preciso. 

Sulla scena si sviluppa una dialettica dell ’autorità e del dominio, in 

ambientazione 

politica e familiare, in cui l ’autorità è riconosciuta come valenza suprema 

per inciso. 

Le passioni amorose metton di continuo in dubbio gli equilibri, sembran 

travolgere 

ogni limite musicale, imponendosi con una sensualità dirompente, sebben 

ostacolate 

dall ’autorità e dai valori sociali, e l ’amore trasgredisca spesso l ’ordine 

morale 

e inevitabilmente richiami sui protagonisti la colpa e la punizione, come 

frustrate. 

Ma quanto più è vietato e colpevole, tanto più esso s ’esprime in forme 

assolute e sale 


come promessa di felicità illimitata, tragicamente interdetta e esaltata sin 

al trionfo 

della morte; trattasi di motivi tipicamente romantici, riassorbiti entro 

un ’ideologia 

moralistica che diffonde a livello popolare un linguaggio estremo delle 

passioni, via 

via fatto di formule convenzionali e schematiche che crean un 'ampia, 

come un tonfo, 

comunicazione romantica, rivolta al pubblico e non limitata alle èlites 

intellettuali. 

Inoltre, per la sua tematica e il suo color storico, l'opera di Verdi assume, 

con le ali, 

durante il Risorgimento un valore politico di rilievo, tanto che il pubblico 

coglie 

spontaneamente nella sua energia vital uno stimolo alla libertà, all’unità e 

raccoglie 

un richiamo alla lotta nazionale contro l’invasore autro-ungarico, ove 

coglie coglie! 




IL LIBRETTO NELL ’OPERA DI VERDI 


Nell’opera di Giuseppe Verdi il testo del libretto perde ogni autonomia 

rispetto 

alla partitura musicale, il linguaggio e la struttura son integralmente 

funzionali 

al movimento drammatico della musica; ma proprio per tal ragione, come 

di petto, 

il rilievo del libretto è tutt ’altro che trascurabile: esso delinea le ossature 

carnali 

date dal librettista al dramma, ai rapporti tra i personaggi, ai temi e alle 

situazioni 

che la musica trascina in ritmo potente. I librettisti verdiani son poeti e 

artigiani, 

secondo consuetudine, specialisti della poesia teatrale: sta al musicista 

scegliere 

il soggetto, in genere ricavato da opere letterarie o drammatiche. Son 

condizioni 

primarie che, per un tipo come il Maestro di Busseto, il compositore, brevi 

mani, 

sovrintende di persona al lavoro del librettista, suggerendo di tagliare, 

togliere, 

limare alcune scene, ovvero d’inserire delle arie in punti particolari, 

pretendendo 

che sian usate forme metriche e linguistiche necessarie a sostener il 

discorso musical 

che egli ha in mente. Al compositore spetta dunque il controllo e la 

responsabilità 

vera dell’intero lavoro, sicché il poeta librettista è per davvero e, non 

fingendo, stretto collaboratore.; e, data l’importanza che i libretti verdiani 

han avuto là per là 

per la diffusione di tanti temi e modelli romantici, si comprende ben come 

Verdi 

abbia svolto un ruolo essenziale ,anche se indiretta, nella cultura 

letteraria dell’800! 

Il Maestro raggiunge un ’intesa ideale soprattutto con il librettista 

Francesco Maria 


Piave con cui riuscì a produrre autentici capolavori: la collaborazione 

andò ’ a cento 

all’ora sin dall’inizio con l’ “Emani”, consolidandosi poscia con i libretti, 

evviva, 

“Macbeth ” “Rigoletto ” “La Traviata ” “Simon Boccanegra ” “La forza 

del destino ”. 

Pria di Piave nella sua prima attività Verdi lavorò soprattutto con 

Temistocle Solerà, 

poeta e musicista estroso, con opere recepite in chiave patriottica e neo- 

guelfa, sino 

alla rivendicazione di valori nazionali sostenuti da una tradizione 

religiosa ben vera. 

Alla collaborazione di Verdi con il più prestigioso librettista romantico, 

Salvatore 

Cammarano, si devon “La battaglia di Legnano ”, “Luisa Miller” e il 

capolavoro 

romantico “Trovatore” in cui trionfa un ’irrazionalità distruttiva e ,brilla 

come l ’oro, 

ed esplode l ’impeto delle passioni, dolcissime, fosche e mortali. Negli anni 

delle ore 

ultime, quelli della maturità e della vecchiaia, quando la sua attività 

creativa potè 

svolgersi senza l’affanno degli “anni di galera ”, il Maestro scelse con 
massima cura i soggetti e, quasi per ogni opera, s ’avvalse di un librettista 

diverso: si va con un olè 

dai librettisti francesi per opere transalpine (“Vespri Siciliani” e “Don 

Carlo ” 

ad Antonio Somma (“Un ballo in maschera”). Per “Aida” si rivolse, come 

un tarlo, 

ad un prolifico e disordinato scritto lombardo, lo scapigliato Ghislamzoni 

mentre 

si realizza nelle 2 ultime opere (“Otello ” e “Falstaff”) una collaborazion 

avvincente 

con Arrigo Boito, scrittore musicista, uno dei maggiori esponenti della 

Scapigliatura, 

movimento letterario d’alto tenore, ben lontan dagli artigianal librettisti a 

dismisura. 


















PARTE SECONDA 



ROSSINI VISTO DA VICINO 






ROSSINI VISTO DA VICINO 


Rossini e isuoi vorticosi “crescendo ”, Rossini 

e l ’ammiccante cavatina del “Barbiere ”, Rossini 

e...tutto apparentemente congiura a ben fissare 

nella memoria l ’immagine del musicista, a ben guardare, 

spumeggiante, disimpegnato, dedito ai vari piaceri 

della vita, non ultimi quelli della buona tavola, reali e veri? 

Gli esperti di turno l ’hanno spesso etichettato come 
l ’operista della Restaurazione, l ’autore “leggero ” come 
gazza e prediletto degli avveneristici, riavutasi dal trauma 
rivoluzionario; e tutto ciò mentre Beethoven, il musicista vate 
impegnato e progressista, viveva circondato come sagoma 
pregna di sospetto e d ’indifferenza, cari lettori pensate! 

Inutile sottolineare ancora la rozzezza e lo schematismo 
di tali concezioni: invero Rossini con il Romanticismo 
alle porte non volle rinnegare imodelli della composizione, 
dell ’opera settecentesca, espressione di un mondo, maledizione, 
destinato al declino. Ma invece della pretesa esaltazione 
di quell ’atmosfera perché non cogliere alla perfezione 
piuttosto nelle opere rossiniane il pessimismo radicale 
nei confronti del passato e del presente (niente male) 
a somiglianza del conterraneo Leopardi? Attraverso 
il meccanico fluire di ritmi e ilfluttuente vorticoso 


andirivieni dei “crescendo ” orchestrali in modo generoso, 

i personaggi “comici ” rossiniani, di converso, 

sembrano sempre in balia degli eventi, coinvolti 

di parvenus borghesi, tutti sono accomunati 

nella stessaspietata rassegna di caratteri, satireggiati 

tutti cinicamente per il loro inutile affrancarsi 

intorno alle cose del mondo. E può darsi 

che con il progredire del Romanticismoil nostro autore, 

lui pur traferitosi in Francia, si trovò sempre, e a tutte le ore, 

isolato. Nelle nuove poetiche non c ’era più 

posto per un simile atteggiamento di ironico distacco 

fra musicista e materiale musicale, vieppiù: 

così, dopo il “Guglielmo Teli” (1829) egli, tacco 

e punta, trascorse gli ultimi quarantanni 

di vita sospendendo quasi Vattivitàcompositiva senza affanni 

e gradificando di ironiche frecciate, musicali o meno, 

i romantici di voga, satireggiando con estro nondimeno! 






L’OPERA IN MUSICA TRA RIVOLUZIONE 
E RESTAURAZIONE 


AZIONE E LACRIME 


Tra il pubblico che il 6 settembre 1791 

al Teatro Nazionale di Praga assisteva, salvognuno, 

all ’opera di Mozart “La Clemenza di Tito ”, 

ci fu qualcuno che la definì una tedesca porcheria. 

Non se ne ha certezza ma sembra tuttavia 

che le parole furono dette, o comunque condivise, 

da Maria Luisa di Borbone, moglie di Leopoldo II, 

il nuovo imperatore d’Austria proclamato e che mise 

in testa anche in quei giorni la corona di Boemia, giocondo. 

Accusare di ciò proprio Mozart, il più italianeggiante 

dei compositori austriaci dell ’impero era un po ’ stravagante. 

Maria Luisa era la fi glia di Carlo VII, re delle due Sicilie, 
il monarca che aveva creato il Teatro San Carlo di Napoli a briglie 
sciolte: ecco la ragione di tale singolare affermazione 
atteso che l’opera seria, stranamente e non alla perfezione, 
rassomigliava più a un ’opera buffa: insomma stava 
cambiando l ’opera così come il pubblico che la rappresentava. 

In altri termini l ’opera c.d. seria era ormai “superata ” 


dal dinamismo dell ’opera buffa e va ricordata 

a tal proposito la composizione “Il matrimonio segreto ” di Cimarosa, 
fresca, odorosa, frivola che s ’apre a maggio come una rosa. 

E’ pur sempre la musica alla fine o meglio la drammaturgia 
musicale a determinare il successo e alla strada indicare 
che dovrà seguire il melodramma italiano, a ben guardare, 
nell’epoca, caro lettor, dal nascente Romanticismo, una magia! 



ALL INSEGNA DELLA RAPIDITÀ ’ 


Il termine “farsa” può far pensare, senza lirismo, 
ad uno spettacolo di esilarante comicità impostato, 
in personaggi che, secondo la definizione di in dizionario, 
sono “macchiette ridicole ”. Insomma, certo è il dato, 
l ’oggetto della farsa è solo di piacere che è straordinario 
saper ottenere ogni cosa, travolgente e inusitata, 
caratterizzata da rapidità, naturalezza, azione e caricata. 



Farsa il cui nome deriva dal latino “farcire ” 

ossia riempire con la qualità dell’insieme, mira 

come in gastronomia “farcia ” equivaleva dire 

paticcio succolento. Abbiamo così in tante rappresentazioni 

al San Moisè e in tanti altri teatri veneziani, a gradoni, 

un panorami di situazioni che vanno dalla “burletta 

in musica ” “L ’incantesimo senza magia ”, inver negletta, 

o “La bottega del caffè ” ovver della “Nubile Pamela 

soggetti variegati e ambientati nella borghesia-favela 

di contadini, ortolani in chiave grottesca e con la presenza 

di pochi nobili messi in ridicolo a cominciar, un ’essenza, 

dal nome (conte Orgasmo, conte Lumaca) con azioni 

rapide, mimiche che permettevano l ’esibizione e alle tentazioni 

di attori-cantanti di porre in evidenza le loro qualità. 

Rossini si fece le ossa proprio al San Moisè, come ben si sa, 
dedicando a quel teatro non sol la sua “prima opera ” “La cambiale 
di matrimonio ” (1810) ma anche altre quattro farse, tale e quale, 
come “L’ingannofelice” (1812) che travalicava i confini 
giungendo in Austria, Germania, Francia e Spagna. Destini 
comuni poi alla “Pietra di paragone” (1812) e alla “Italiana 
in Algeri” (1813), al “Tancredi” (1813) e in quello, non cosa strana, 
dell’opera serie che determinarono la nascita del mito rossiniano 
con le tante repliche della “Gazza ladra ” (1819) che non da nano 
ma da gigante compositore della “Cenerentola ” fiabesca 
trasformarono poi le tante Sinfonie premesse a quelle 


c.d. operine (“La scala di seta ” 1812), piene di sorelle 

geniali invenzioni e a spiritosità d’invenzione. Un ’orchestrazione 

ricca, variegata, complessa, piena di trovate in un mondo 

di appassionati dell’opera in musica, così attaccata alla tradizione, 

una novità che può riuscire, nel miracolo a tutto tondo, 

di mettere d ’accordo anche una regina alla perfezione 

e un uomo del pubblico che aveva vissuto addirittura una rivoluzione! 
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GIOACHINO ROSSINI 


Forse tra le ragioni che oggi vietano la comprensione 

piena di Rossini si può porre la vastità del suo impero 

operistico. Se può stupire il cammino percorso per benone 

da Verdi per giungere dall’ “Oberto ” al “Falstaff”, strano ma vero, 

in 54 anni, fanno trasecolare i soli 23 che separano 

il “Demetrio” (scritto nel 1806) dal “Guglielmo Teli” (1829) 

un ’altra lampante prova dell’immenso, prova del 9, 

perimetro del dominio rossiniano è nella varietà 

dei soggetti e degli ambienti: dalle stramberie, là per là, 

turchesche di alcuni lavori comici al neoclassicismo 

dei soggetti greco-romani e ai panorami alpestri con lirismo 

del “Guglielmo Teli”. Opera questa in cui Rossini s’immette 

nella località scarna ma incisiva, ultima parola, 

del Gioachino operista ma non l’ultima composizione, non una sòia. 

Nel 1863, a distanza di 34 anni, il musicista scriverà la “Petite 

Messe Solennelle ”, un capolavoro con squarci avveneristici 

e poi con i “Peches de vicinesse ” con pezzi per canto non sol mistici 

che si disputano la palma. A questo Cantabile 

succedono alcuni particolari deliziosi di corno inglese 

e di flauto su un tema di carattere montanaro non variabile, 

poi viene l’Allegro, pezzo di straordinario calore, una galoppata, 

insomma una musica colma di crescendi, una cannonata! 


PESARO TRA FRANCIA E STATO PONTIFICIO 


“Le mie biografie son piene di assurdità 
e d’invenzioni più o meno nauseanti”: così 
scriveva il settantenne Rossini, come ben si sa, 
all ’amico Angelo Catelmi, dimenticandosi lì per lì 
di far atto di contrizione. Lui stesso in occasioni 
molteplici si era divertito a raccontare, “me cojoni ”, 
aneddoti e a falsare in qualche modo gli eventi 
che l ’avevano visto protagonista; e come, senti 
caro lettor?, avrebbe potuto far diversamente 
avendo vissuto per venticinque anni totalmente 
immerso nel mondo del teatro? In effetti, dato certo, 
avvicinarsi a Rossini si corre il pericolo di cadere 
in un mare di aneddoti dalle acque agitate, di certo. 

Suo padre si chiama Giuseppe, un romagnolo di Lugo, 
suonatore di tromba e di corno, a ben vedere, 
che divenne “trombetta comunale ”, buono come il sugo, 
nella sua città natale e poi a Pesaro, con tanto lavoro 
(leggere editti, presenziare a atti pubblici, bontà loro, 
del giorno, ispezionar negozi, partecipare a feste, suonatore 
di strumenti a fiato, lavorare in teatro, in chiese a tutte l’ore). 
Il 24 settembre 1791 sposa la modista Guidarmi Anna, 
figlia di un fornaio e d una urbinate e, una manna, 


dopo cinque mesi, esattamente il 29 febbraio, anno bisestile, 
del 1792 nasce il loro unico figliolo Gioachino in bello stile! 

Pesaro è poi travolta dagli eventi rivoluzionari che dalla Francia 

investono lo Stato della Chiesa che comunque, come buona arancia, 

riconquista la città, indi dei patrioti imprigionano il governatore 

proclamando l ’annessione alla Repubblica Cisalpina, sissignore! 

Giuseppe Rossini giurò fedeltà ad essa scrivendo un Inno 

Repubblicano, un eccitante coro operistico “O Morte o Libertà ”! 

e dopo un anno Pesaro torna nelle mani, ben si sa, 

della Chiesa che l’incarcera con estenuante processo: 

si arriva così all’estate del 1800 e Giuseppe, non da fesso, 

con il ritorno dei Francesi, torna libero e come “trombetta ” 

viene licenziato dedicandosi in altre attività, dammi retta 

caro lettor, compatibili con i nuovi impegni della consorte 

che inizia la professione di soprano nella, con buona sorte, 

stagione carnevalesca al Teatro anconatese con “La locanda ” 

di Paisiello, “Gli amanti comici ” di Cimarosa, una Samarcanda 

di canto ai Teatri di Ferrara, Bologna Reggio e Ravenna 

mentre Giuseppe il maritova all’Accademia Filarmonica, una strenna, 

petroniana come cornista, con attività varie di rivalità, 

intrighi, favoritismi ma pur sempre con amore per l’opera là per là! 





IL GIOVANE GIOACHINO 


In mezzo a tanta confusione Gioachino frequenta 
le scuole pubbliche di Pesaro dove un ex francescano, 

Luigi Frontini, gli insegna a legger, a scriver e a suonare 

un piccolo strumento a tastiera. A fior di menta 

mentre il padre è in carcere a Pesaro e la madre pian piano 

canta nei teatri deU’Emilia e delle Marche, Gioachino 

è a Bologna ove tre sacerdoti gli impartiscono per benino 

lezioni di grammatica, aritmetica e di latino studiando musica 

con Giuseppe Prinetti. Nella primavera del 1802 la famiglia 

si trasferisce a Fugo e il giovin viene accolto per la musica 

dal canonico Malerbi, compositore, organista e maestro per pariglia 

di cappella dei Santi Petronio e Prospero, che l ’introduce 

alla Schola Cantorum con dotata biblioteca e, come un duce, 

studia le composizioni di Handel, Bach, Gluck, Haydn e Mozart. 

Nel 1804 la famiglia si trasferisce a Bologna nuovamente, 
una svolta decisiva nell’educazione musicale di Gioachino 
con lezioni private di Angelo Tesei, allievo scientemente 
di Stanislao Mattei, l ’erede del grande padre Martino 
(Martini nda per la rima). Poi il ragazzo, nel milleottocentosei, 
diventa allievo del Liceo Filarmonico, caro lettor ci sei?, 
e dopo lezioni di violoncello a cura di Vincenzo Cavedegna 
è accolto da Stanislaoo Mattei, re della scuola degna 


del contrappunto ove si mette in luce per delle composizioni 
(“Ilpianto ”, “Variazioni ”, “Sinfonia in mi be molle maggiore ”). 
Nell’estate del 1807Rossini è maestro al cembalo, a gradoni, 
a Faenza, nel 1809 al Teatro Comunale di Bologna, sissignore 
e poco dopo l ’Accademia de ’ Concordi lo nomina “Maestro 
Direttore della Musica La stagione di Carnevale con estro 
1809-1810 lo vede a Ferrara ove inizia Voperistica attività 
che lo porterà nel corso della sua vita a vette con maestosità! 



L ’A TTIVITA ’ COMPOSITIVA 


Sia il padre che la madre di Rossini avevano, ben si sa, 

avuto rapporti di lavoro con il compositore e insegnante 

di canto Giovanni Morandi e della consorte Rosa Morelli soprano. 

Nell’agosto del 1810 la madre di Rossini, cantante, 

incontrò i Morandi che da Bologna eran in partenza pian piano 

per Venezia dove eran scritturati al Teatro San Moisè 


e li mise al corrente del vivo desiderio, verità è, 
che il figliolo aveva di scrivere e far rappresentare 
un ’opera; e già con il raccomandare caldamente, a ben guardare, 
a loro, come a persone ma non poteva mancare occasione 
di presentarlo presto al pubblico. Nella autunnale stagione 
di quell ’anno si dovevan rappresentare in quel teatro cinque 
farse di altrettanti differenti maestri: atteso che, dammi cinque 
caro lettor, un compositore si dileguò Morandi pensò 
a Rossini che, previo accordi con l ’impresario marchese Cavalli, 
mise in musica “La cambiale di matrimonio ” senza stalli 
e con ben 15 repliche. Seguì un ’opera buffa, ben lo so, 

“L ’equivoco stravagante ” che non ebbe un successo particolare, 
indi “L ’inganno felice ”, un ’altra farsa, a ben osservare! 

Da questo momento seguire le tappe della carriera di Rossini 
significa più che altro indicare il nome delle città, dei vicini 
teatri, dei titoli in sequenza cronologica, piena di viaggiare, 
di firmar contratti, comporre, mettere in scena nuove opere. A guardare 
bene poi seguì “Ciro in Babilonia ” (1812) con buon successo 
grazie anche al contralto Maria Marcolina in uno, un bel cesso ? 
dei suoi prediletti ruoli “en travesti ”. Indi “La scala 
di seta ” (maggio 1812) e finalmente la scrittura del Teatro della Scala 
di Milano unitamente ai cantanti Galli e Marcolina, quest ultima 
a detta di Stendhal, amante del giovane pesarese compositore. 

Nacque così l ’opera buffa “La pietra di paragone ” che, a tutte l'ore, 
ebbe strepitoso successo con 53 repliche. Tutto poi più facile 


divenne, anche la conquista di un successo, affatto non gracile 
ma massiccio, legato al campo dell ’opera seria, considerata 
arduo banco di prova: giunge il 6 febbraio 1813, data 
certa, con il “Tancredi ” al Teatro La Fenice e la cabaletta 
“Di tanti palpiti ’’ divenne il tormentone a scaletta 
di quel periodo. Nella stessa città lagunare seguirono 
L “Italiana in Algeri’’ (1813), “Sigismondo ’’ (1814) e a Milano 
alla Scala “Aureliano in Paimira ’’ (1813) e “Il Turco in Italia ’’ 
(1814) e a questo punto era avviato, pian piano, 
il tempo di conquistare Napoli, d’amblè anche senza vestaglia! 

AL TEATRO SAN CARLO 


La più corrente immagine di Rossini che lui stesso divulgava 
e amava, è quella del maestro dell’opera buffa che tuttavia 
stava esaurendo il suo corso; non aprì una nuova via 
ma portò al massimo dell ’efficienza un meccanismo, a ben guardare, 
molto ben perfezionato. Per di più, nel momento in cui accetta 
il contratto per Napoli a sol 23 anni, ha alle spalle una netta 
cifra di ben nove composizioni tra farse e opere buffe: ne scriverà 
ancora cinque componendo anche “Il viaggio a Reims ’’, ben si sa. 

In quanto alle opere serie ne compone soltanto cinque 
(ne dovrà comporre altre dieci) e ben si può affermare 
che Rossini aprì la scia ai grandi operisti italiani, ad osservare 


bene, Donizetti, Bellini, Verdi, sia alla “gran operà ’’ 
francese con Auber, Meyerbeer. La fucina, là per là, 



di questa grande trasformazione è naturalmente Napoli ove non c ’è 

solo il Teatro San Carlo con una perfetta organizzazione guidata 

da un illuminato impresario, e soprattutto il soprano spagnolo 

Isabella Colbran, una bellezza imponente, verità è, 

dai lineamenti marcati, una magnifica figura, un assolo, 

con occhi di fuoco, una foresta di capelli di nero corvino 

con l’istinto della tragedia. Questa donna in fermento come il vino, 

fuori scena, ha la dignità di una modista, quando appare 

con la fronte cinta di un diadema, niente rispetto 

all ’interpretazione di personaggi come Desdemona in fare 

conscio o nella volontà della regina Elisabetta, nella gelosia dal petto 

ruggente d’Ermione o nella morbosa sensualità di Armida. 

Quando dopo nove opere serie e una buffa, e altre otto 







opere in teatri di Roma, Milano, Venezia, cita 
il biografo, Rossini lasciò Napoli, non in quattro e quattr’otto, 
il 7 marzo 1822, forse non ebbe la percezione che la sua vita 
stava per cangiare profondamente. Aveva accanto l ’infinita 
linfa della Colbran che avrebbe sposato il 16 marzo, 
e che non era la migliore cantante di quel tempo. Senza sfarzo 
era di una bellezza giunonica, di 7 anni in più del compositore, 
irresistibilmente in ascesa, ricca e proprietaria di un podere 
e duna villa a Castenaso vicino Bologna. A ben vedere 
poi i coniugi sono a Vienna ove scoppia la rossini-mania: 
si vendon cappellie cravatte “alla Rossini ”, una vera magia, 
fermacarte, nei ristoranti si confezionano “menù alla Rossini 
poi Verona, l’amicizia con il principe Metternich e, ben vicini, 
a Venezia con la sfortunata recita del “MaomettoII”, 
indi “La Semiramide ” e quindi a Parigi, a tutto tondo, 
in trattativa con il governo francese per comporre 
un ’opera seria all ’Operò e una buffa al teatro Italiano. 

Poi una puntata a Londra ove la consorte pian piano 
canta nella “Zelmira ” e nel “Ricciardo e Zoraide ” e a seguire 
di nuovo in oltralpe per la nomina a compositore del Re 
di Francia con l ’impegno di composizioni nuove, verità è! 

Tutto ciò è grande conquista: a 32 anni Rossini diventa 
del teatro musicale francese l’arbitro, di fronte a un mondo 
completamente diverso da quello nazionale, impreparato a tutto tondo 
ad adattare al canto una lingua così diversa, con gentile e lenta 


dizione, tenendo conto delle abitudini, mode, fissazioni, 
di chi in Franciosi occupa di teatro che in oltralpe è affidato 
alla corte del Re e che agisce con straordinaria lentezza. 

Rossini è giovane, intelligente, con grande capacità d’immediatezza 
e d’adattamento pur sentendo il peso della responsabilità 
e di questa atmosfera straniera che da una parte l ’apprezza 
ma che, al tempo stesso, l'ostacola in quanto non francese, si sa! 



E di questo è facile accorgersene mettendo (è ben palese) 
a confronto la produzione italiana (di gran lunga) e quella francese 
che dette comunque i natali a modelli dell ’opera comique 
e al capolavoro, inver straordinario, del “Guglielmo Teli ’’ 
ancora una volta cogliendo il nesso tra scenico evento 
che vedeva gli Svizzeri liberarsi dall ’oppressione 
tirannica degli Austriaci, e la storia, forte come il vento, 
chestava per travolgere i poteri con fatica ricostituiti. 

Intanto è nominato Cavaliere della Legion d’Onore nel 1829, 
ha l’elargizione di una pensione annuale di seimila franchi, prova del 9, 









con l ’impegno di comporre cinque opere in dieci anni. 

Nell’agosto di quell’anno Rossini lasciò Parigi per, e senza affanni, 
trascorrere periodi di riposo a Milano, Bologna, Firenze: intanto 
in Francia scoppia la rivoluzione in luglio e in agosto Carlo re 
abdica in favore del nipote Enrico : Rossini, verità è, 
torna a Parigi che gli aveva sospeso la pensione e conosce lì 
Olympie Pelissier, fa un viaggio in Spagna accettando, lì per lì, 
di comporre uno “Stabat Mater ” mentre un esaurimento 
nervoso stava maturando nella sua psiche, non in un momento! 



LE MALATTIE 


Negli anni dell’intensa attività operistica aveva Rossini 
goduto di ottimasalute atteso anche il massacrante impegno 
di comporre e mettere in scena tre opere all ’anno con ingegno. 
Abbiam sentore di qualche indisposizione ai tempi vicini 





alla “Pietra del paragone ’’ quando venne assalito da “febbre terzana ’’ 
ampiamente documentata. Otto anni dopo a Roma si verificò la strana 
malattia di languore nelle viscere con vomito e inabilità 
(1820), malattia diplomatica questa? Una malattia, ben si sa, 
lo colpì invece a Parigi nel luglio del 1825 poco dopo 
aver messo in scena il “Viaggio a Reims”, con febbre intermittente 
che fece disperare la consorte, una specie di gonorrea, 
malattia gelosamente celata, di cui infffettò, senza nomea, 
la moglie Isabella, una stenosi uretrale assai latente! 

Ma, una volta conclusa l’attività operistica, e mentre era in viaggio 
di piacere in Spagna, iniziarono i sintomi, a largo raggio, 
di un ’altra malattia che affliggerà di continuo il compositore 
fino al 1855: una sindrome maniaco-depressiva e a tutte l’or e, 
che gli provocò perdita di peso, insonnia, diarrea, prostazione 
fisica e psichica. In tutta questa dolorosa, purtroppo alla perfezione, 
vicenda, Rossini non ebbe e non chiese il conforto della consorte 
da cui era separato. Ufficialmente dal 1836 e che, a volte 
o spesso se ne stava a Bologna o a Castenaso, controllata a vista 
dal suocero per impedirle di spendere all ’impazzata a prima vista 
e che morirà nel 1845 totalmente ignorata dal marito che 
oramai da tempo conviveva con Olympia Pèlissier. Da dire c ’è 
che dopo un oscuro inizio come attrice la donna 
s ’era guadagnata la protezione di un duca, poi di un ricco americano 
vivendo da cortigiana di successo negli ambienti, cosa somma, 
della politica, della finanza e dell’arte. Fra gli amanti 


lo scrittore Eugene Sue, il pittore Vernet che con manti 
la ritrasse in tante tele conservate anche al Louvre Museo, 



e anche il celebre scrittore Honorè de Balzac. Non è affatto un neo 
che Olympiaincontrò Rossini per la prima volta ad un pranzo 
organizzato dai suoi ammiratori e lei, nonostante legata al ganzo 
pittor Vernet, fu affascinata dall ’alone della gloria 
che circondava in quel periodo il compositore pesarese e da lì 
iniziò la loro relazione. Il nostro musicista, proprio si, 
probabilmente era stanco d ’una moglie che non riusciva “a memoria ” 
facilmente ad uscir dal ruolo di primadonna per entrare 
in quello della consorte,stanca di un uomo che aveva soprattutto 
bisogno di cure mentre Olympia, ricca ma ormai, a tutto 
tondo, più che trentenne, aspirava a un solido riconoscimento 
sociale; in ogni caso non solo diventò la sua compagna 
ma soprattutto la sua infermiera, insomma in un momento 
e in poche parole uno scambio “protezione onorevole-pietosa 


assistenza ” verso un uomo che divien romito e che non in magna 
pompa si rifiuta di andar ad assistere alle prove della preziosa 
“Stabat Mater” e che si commuove in maniera così infantile. 

E intanto la salute peggiorava e l umor nero con bile 

tentando ogni rimedio per alleviarlo: aria campestre, bagni termali, 

esorcismi; poi nel 1858 l’artista si stabilisce, a strali, 

nella capitale parigina, nel boulevard degli Italiens con le musicali 

serate del sabato, i samedis musicaux, ove i vari artisti 

al termine gli rendevono omaggio, a volte non nei momenti tristi, 

accompagnava al piano cantanti, concludendo una vita ritirata. 

Il nostro compositore, a detta del musicologo Hanslick, 
nutriva gran ribrezzo nei confronti della morte, e, cosa data 
per certo, organizzava, nella sua villa di Passy, serate 
a cui partecipavano i più illustri personaggi e i più intimi 
avevano il privilegio di partecipare alle cene che 
precedevano i concerti che venivan elaborati, verità è, 
dallo stesso Rossini con sue musiche prevalentemente. 

Nel dicembre 1866 l’ipertensione provocò un colpo apoplettico, 
bronchite cronica, dolori alle gambe per malattie, antico 
malore, vascolare;poi all’inizio del 1868perdite di sangue 
e dolori al retto con carcinoma che lo costrinse, lunga 
la sofferenza, a subire un primo e un secondo chirurgico intervento 
per eliminare un ’infezione, l’encipela, che si diffuse in un momento 
in tutto il corpo del musicista che avvertì atroci dolori. 

Morì in coma la sera del 13 novembre 1868 e se ne andò uno dei migliori! 



























PARTE QUARTA 



OPERE 


LE SINFONIE 


Molte opere di Rossini iniziano con una Sinfonia 

(Ouverture) e il compositore ne creò 29per l’esattezza, 

anche se spesso e volentieri l’artista pesarese, una magia, 

era solito far trasmigare tra un 'opera, con destrezza, 

a un ’altra (quella del “Barbiere” con quella dell’ “Aureliano ” 

e ancor prima dell’ “Elisabetta Regina d’Inghilterra ”) man mano. 

Nella Sinfonia c ’è solennità e passione (Introduzione), 

poi mestizia, accenti militareschi, dolce e amoroso 

abbandono, ansiosa concitazione alla perfezione 

(Crescendo). E’ un perfetto esemplare, tema prezioso, 

di sinfonia pensata per un ’opera seria con sottili rapporti 

con la vicenda, e quindi in grado di preparare con corti 

e precisi toni, psicologicamente l’ascoltatore.Nella composizione 

“La scala di seta ” (Venezia 1812) l’introduzione 

che l ’irresistibile guizzo dei violini iniziale 

e le estrose volatine dei temi costituiscono un celestiale 

commento a una vicenda farsesca il cui meccanismo 

di equivoci scatta per la presenza di una scala, con fatalismo, 

appagato alla finestra di una fanciulla; nel “Signor 

Bruschino” (Viennal813) la celebre cellula ritmica, sissignor, 

battuta sulla latta dei leggii è una fulminea stilizzazione 

della comicità rossiniana basata, e, per benone, 



sulla meccanica ripetizione di un ritmico inciso; 

nell’ “Italiana in Algeri” (Venezia 1813), a parte il preciso 

scambio di elementi tematici fra opera e sinfonia, 

si respira l’irresistibile macroscopicità della burla famosa, 

non senza esser stati accortamente preparati, una magia, 

dal sentimentalismo languido dell ’introduzione, importante cosa, 

che strizza l’occhio alla femminilità di Isabella e agli amorosi 

spasimi di Lindoro. Il “Barbiere ” non è solo un ’opera buffa 

ma una commedia che è lo specchio di momenti onerosi 

d una quotidianità borghese in cui si respira non muffa 

ma l ’aria fresca di tempi nuovi in cui il buffonesco 

meccanico e astratto si colora di un sorriso distaccato, 

a volte malinconico, ben conscio delle sottili, certo dato, 

ambivalenze della vita con punta di “amaresco ” 

consumo nel personaggio di Figaro. Quella dell’ “Aureliano ”sinfonia, 

più ricca, più elaborata psicologicamente, ambivalente 

anche e con qualche risvolto ironico, mamma mia, 

funzionava molto meglio, in maniera affatto deludente! 

Tutto questo serve a mettere in luce la figura 

di un musicista molto attento ai rapporti tra introduzione 

orchestrale e vicenda scenica: da quel, a dismisura, 

non comune uomo di teatro che era, (inferiore a Verdi) per benone, 

ha trascurato questo problema risolvendolo a parole 

e a modi personali a parte l ’ultima opera, il “Guglielmo Teli ”, 

non narrativamente, forzando l ’equilibrio, non son sòie, 


della forma musicale ma dell’interno,psicologicamente, 
restando fedele a una visione classica e squisitamente 
settecentesca della musica, pur di accogliere a gradoni 
contenuti nuovi, creando una fitta rete di allusioni, 
sempre cariche di quella olimpica ambivalenza 



LE FARSE 


Derivate probabilmente dal vecchio “Intermezzo ” 
ebbero un notevole sviluppo fra l ’ultimo, con olezzo, 
decennio del 700 e iprimi due dell’800. Chiamata 
anche “farsa gioiosa ”o “burletta per musica ”, in un atto 
solo basate su trame derivanti dal teatro francese, data 
certa, fra la struttura di una breve opera buffa: 
semplificazione e riduzione della scena tecnica, fatto 
incontrovertibile, assenza del coro, con, e , senza zuffa, 


pochi cantanti-attori e con poco più di un ’ora di durata. 
Introduzione, un ’aria, un duetto, un pezzo concertato, ancora 
due duetti e un finale. Questi tipo di spettacoli alla buonora, 
partcolarmente organizzato nella città lagunare al San Moisè 
e rivolto a un pubblico più popolare di quello che, verità è, 
frequentava l’opera seria, rispondeva all’esigenza d’armonia 
impresariale. Il mondo della farsa costituiva, una magia, 
un banco di prova per compositori alle pime armi, e fra 
questi Rossini, che esordì in detto teatro, ben si sa, 
con “La cambiale di matrimonio ”(1810) e poi con “L ’occasione 
fa l’uomo ladro ”(1812), “L Inganno felice” (1812) per benone 
e il “Signor Bruschino ” (1813). C’è da dire che di queste farse 
le due ultime ebbero, vedi caro lettor, diffusioni ben scarse 
mentre le prime due conobbero maggior fortuna. 

Normalmente appartiene al genere della farsa anche la tarda 
“Armida”, composta nel 1818 e rappresentata in tarda 
epoca (1826) a Lisbona, opera buffa non infingarda! 





LE PRIME OPERE SERIE 


Il termine è convenzionale: Rossini e i suoi librettisti 
le chiamano indifferentemente “melodramma ” o, a mò di velocisti, 
“dramma in musica ”, “azione tragica ” o “melodramma tragico ”. 

Tra la fine del 600 e l ’inizio del 700 quando le scene 
comiche scompaiono dai libretti emergono con istinto magico 
le opere c.d. “serie” con produzione librettistica di Zeno 
e Metastasio: un ’opera in lingua italiana senza “freno 
a mano ” con netta distinzione tra recitativo e aria 
dove l ’azione è affidata al primo, alla seconda varia 
sequenza di stati d’animo e d’affetti. All’uopo fondamentale 
il ruolo del cantante e soprattutto dell’evirato, a sale 
e scendi, la voce che realizzava quel modello di bellezza, 
disincantata, asessuata, trascendente, mitologica: una carezza! 

L ’opera seria iniziò a trasformarsi dal punto di vista 
drammaturgico ad opera di Gluck e Cherubini in bellavista: 
e intanto iniziarono a scomparire i castrati di cui s ’avvalse l ’autore 
soltanto nell’ “Aureliano in Paimira ” (1813) a tutte le ore 
rimanendo in uso il soprano en travestì ossia in abiti maschili, 
tipo la Mombelli nelle vesti di “Demetrio ”, una macedonia?, 

Maria Marcolina come Re in “Ciro in Babilonia ”, 

Adelaide Malanotti nel “Tancredi ” in atteggiamenti ben sottili. 

Nello stesso tempo Rossini cominciò a miglior spazio a dare 

alla voce mascile del tenore, tutto questo, caro lettor, a ben guardare! 


LE OPERE BUFFE 


E’ un filone nato a Napoli all’inizio del settecento 

e poi diffuso in tutta Italia e in Europa, a cento a cento, 

che i contemporanei chiamavano di preferenza “dramma gioioso ”, 

“dramma buffo ” o “commedia in musica Grazioso 

è l ’elemento tipico dell ’opera buffa ossia il soggetto 

comico e il fatto di utilizzare figure reali, in modo netto, 

come servi, popolani che parlano prevalentemente il dialetto, 

borghesi, nobili spesso decaduti, visti nel loro agire 

quotidiano. Di conseguenza se il tipo di vocalità 

dell ’opera seria, impostato su personaggi mitologici, a ben udire, 

o della storia antica, tendeva all ’idealizzazione del bel canto 

identificandosi soprattutto nell’evirato e nella voce ad incanto 

del soprano, e sulla vocalità dell’opera buffa che puntava su aspetti 

più realistici dando spazio al contralto e al tenore 

rinunciando in parte ai virtuosismi dei castrati a tutte le ore 

tendendo a una progressiva identificazione drammatica dei ruoli. 




Un ’altra caratteristica è lo sviluppo dell ’azione: a cuori 

aperti l’intreccio, terzetti s ’accorda sui duetti ; e nei finali 

d ’atti; le opere buffe di Rossini, tutte in due atti, a sali 

e scendi, sono sette a cui s ’aggiunge “Viaggio a Reims ”, una cantata 

che riprende molte delle caratteristiche tipiche del genere, una cannonata! 

La prima opera di specie è “L ’equivoco stravagante” (1811) 

che venne subito ritirata per l ’eccesso dei doppi sensi, 

cui seguì “La pietra di paragone ” l ’anno seguente, a cosa pensi 

caro lettor?, che conquistò, assieme a Stendhal, i milanesi con 53 

repliche. L ’anno successivo Rossini Gioachino, verità è, 

portò in scena “L ’Italiana in Algeri” (1813) e la seguente, senza eccesso, 

primavera “Il Turco in Italia ” che allora ebbe poco successo, 

sino all’apoteosi del 1816 con “IlBarbiere di Siviglia ”. 

Un caso particolare è rappresentato da “La Gazzetta ”, una meraviglia, 
piena di irresistibili trovate e con musica d’alta qualità 
prese a prestito da altre precedenti opere non esclusa, ben si sa, 
l’Ouverture della “Cenerentola ” (1817), di gran successo là per là! 

LE OPERE SEMISERIE 


Il modello dell’opera semiseria è la francese “pièce larnoyante” 
che, nei toni della commedia, accoglie elementi, seduta stante, 
patetici e anche tragici e non necessariamente comici. Peso 
massimo nelle scene tragiche ne “La Gazza ladra ” (1817), dramma reso 


celebre per il lieto fine e con ambientazione contadina 
in cui i protagonisti sono due innamorati e con manfrina 
un turpe seduttore e con il padre nobile della fanciulla 
(basso, cantante Filippo Galli) e un contrato en travestì, 
e a tal genere si può aggiungere “L ’inganno felice ” lì per lì! 

LE OPERE SERIE NAPOLETANE 


Il 10 giugno 1815 Rossini lascia Bologna, a Napoli diretto, 
chiamato dall’impresario Barbaja, sovraintendente, presto detto, 
di tutti i teatri della ctttà per comporre per opere da esibire 
al Teatro San Carlo partenopeo ove agisce la compagnia 
formata dall ’astro nascente soprano Isabella Colbran, una magia, 
forse all’epoca amante dell’impresario, i contralti Maria 
Marcolina e Adelaide Malanotti, il soprano Margherita Chabrand, 
i tenori Nozzeri, Bordogni, David, Garcia e Donzelli, e i bassi 
Benedetti e Galli. La prima opera, a toni bassi, 
senza recitativi è Elisabetta Regina d’Inghilterra ” (1815). 

Mentre Rossini fra un ’opera e l’altra, ad alti indici, 

trova il tempo per alcune licenze fuori Napoli, arriva 

la seconda opera “Otello”. Dopo l’incendio, a stiva 

ben colma, giunge al San Carlo T “Armida ” (1817), con ballo, 

che non piacque gran che ai napoletani che applaudirono da sballo 

invece l ’azione tragico-sacra del “Mosè in Egitto ” (1818) 


con la preghiera corale “Del tuo stellato soglio ” come l’O di Giotto! 
Seguirono “Ricciardo e Zoraide ”, “Ermione ” e “La donna de lago ” 
(1819) ma il rapporto fecondo del nostro artista con la città 
partenopea si stava esaurendo specie con “Maometto II” 
e “Zalmira ”, due opere che non incontrarono successo sin infondo, 
cosa positiva però il matrimonio tra Rossini e Isabella a tutto tondo! 



LE ALTRE OPERE SERIE 


Durante il periodo napoletano Rossini ebbe licenza, verità è, 
di scrivere per altri teatri tre opere buffe, semiserie nel numero di 3 
e altre tre “Adelaide di Borgogna ”, “Eduardo e Cristina ” 
e “Bianca e Falliero ” (non quella di Rete 4), semifortunate in vetrina! 




LA SEMIRAMIDE , CONGEDO DALL ITALIA 


Lasciata Napoli, Rossini è ancora legato a Barbaja, 

ora impresario a Vienna ma si sente attratto e non sbaglia 

alla città lagunare: in effetti allestì come “dominatore 

musicale del mondo ” il “MaomettoII” soprattutto e a tutte le ore 

la ”Semiramide ” che giunse alle scene nel 1823 con la collaborazione 

del librettista poeta Rossi e con il cantante Galli alla perfezione, 

l’esperto contralto Rosa Maiani nel ruolo de “en travestì” 

con la protagonista Semiramide interpretata dalla Colbran lì per lì! 

“Semiramide ultimo melodramma della grande tradizione barocca, 

il più bello, fantasioso, completo e quel che dico non è cosa sciocca! 

LE OPERE FRANCESI 


Stabilitosi a Parigi nell’agosto del 1824 Rossini 
mise in scena nel Theatre Italians diverse, da vicini 
siti, delle sue opere italiane, spesso modificate alla buonora, 
esordendo con un ’opera d ’occasione per l ’incoronazione 
di Re cario X “Il viaggio a Reims ” (1825) alla perfezione. 

Le tre successive novità rossiniane a Parigi su libretto francese 
son in realtà rifacimenti, la tragedia lirica “L ’assalto 
di Corinto ”, “Il Mosè e il Faraone ”, “Il Conte Ory ” ben cortese. 


Soltanto l’ultima opera “Guglielmo Teli’’ (3 agosto 1829) 

è del tutto originale e caro lettor non occorre la prova del 9: 

una lenta presa di coscienza di un modo molto estroverso 

di concepire l’opera; se quella italiana era soprattutto canto 

in quella transalpina la musica, la danza, l ’azione a diverso 

modo d'esser, dovevano convivere con il canto 

del tenore con più spazio e con il maggior peso 

dell ’orchestra, con la dovuta importanza dell ’amoroso 

intreccio, con la distinzione tra voce dell ’ombroso 

basso e la più squillante, quella del baritono, il tutto appeso 

alla tradizione romantica. Rossini non rinuncia all’elemento 

italiano ossia a quello del canto, detto in un momento 

all ’opera seria nazionale. In questo ultimo periodo, ben si sa, 

l ’artista potè contare sull ’apporto di alcunistraordinari, là per là, 

cantanti, forgiati da lui medesimo, con somma maestà! 

L’ALTRA MUSICA 


Non è poca l ’altra musica di Rossini: comprende 
pagine strumentali giovanili (Sonate a quattro, Sinfonie) 
e musiche sacre e liturgiche sino al “Gugliemo Teli ”, con maestrie, 
ultimo suo componimento. Nel 1831 accetta di comporre 
uno “Stabat Mater” per un arcidiacono madrileno 
con l’ausilio di Giovanni Tadolini che verrà senza freno 


eseguito a Parigi e a Bologna e nel 1857 ricomincia a comporre: 
i “Pechès de vicillesse musiche di vario genere, là per là, 
piene di stile con caratteristiche vocali elaborate in totale libertà 
e che fece eseguire in occasione dei “Samedis musicaux” 
dapprima a Parigi (Salotto della Chausseci d’Autin) e poi nel 1860 
anche nella villa di Passy. Sono incontri privati, canta 
caro lettor, ai quali occorre però tutto il bel mondo 
parigino, e non soltanto un grande evento. Indi nel 1863 
compone la “Petite Messe Solennelle ”, verità è, 
un momento d ’ironica eleganza, un gioiello di sapienza 
e d’intelligente modestia, scritta per quattro solisti 
e un coro di otto elementi, accompagnati, a visti 
suoni, da due pianoforti e un ’armonica, dedicato 
alla contessa Luise Pillet-Will, moglie del banchiere 
Alexis: “musica sacra ”, disse il Nostro, d’uno stile consacrato 
anche se sono nato per l ’opera buffa, a ben vedere ”! 



Gioachino ROSSINI 


Stabat Mater 

1831 /32 Originai versimi witli scctions In Giovanni Tudolini 

Giovanna cl’Arco - Cantata 
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PARTE QUINTA 



GUIDA ALL ASCOLTO 



OTTO SINFONIE 


“Vivace, leggero, piacente, mai noioso, anche se raramente 
sublime ” scriveva così Stendhal di Rossini naturalmente. 

Il genio pesarese fu un soggetto da romanzo popolare; 
c ’è innanzi tutto la vicenda avventurosa, solare, 
d una famiglia vicina al mondo dell ’opera italiana perfetta : 
una madre cantante e un padre suonatore di cornetta 
e reo di giacobinismo che in carcere finì 
quando Gioachino era ancora un infante lì per lì, 
poi la frenentica attività che lo coinvolse per quasi 
un ventennio prima del lungo silenzio parigino. 

E ancora gli amori per la Colbran e la Pèllisier da vicino, 
gli incontri con tre generazioni di musicisti, 
dal vecchio Beethoven al giovane Sant-Sains, e, a visti 
approcci, sinoa i rapporti con i potenti e regnanti come 
Napoleone III, il principe Metternich che lo festeggiarono, il come 
e il perché non mi chieder caro lettor: così 
il “Cigno di Pesaro “fu posizionato al centro lì per lì, 
dall’Europa intellettuale e mondana per tanti decenni. 

C’è gente che ha affermato la reincarnazione, a cenni 
e a parole, di Mozart in quella di Rossini, burlone 
giovane e gaudente, vivace compositore per benone 
di musica scoppiettante ma anche pigro e indolente! 


Irascibile e nevrotico , paffuto pensionato parigino, 
cultore dell’arte culinaria e cuoco sopraffino, 

Rossini era tutto e il contrario di tutto: ozioso 
e all’occasione spumeggiante di energica vitalità, 
ben capace di musicare “Di tanti palpiti ”, delizioso 
brano del “Tancredi ”, nell ’attesa di un ’esplosione, si sa! 

E come non ricordare le sue ouvertures, concentrato 
e accumolo di forze esplosive e straripanti di delizio sitò, 
e poi che dir dei “crescendi rossiniani ”, certo dato, 
come mezzo privilegiato d’espressione che anticipa la modernità? 
Musica spesso scoppiettante, luminosa, di sagace brillantezza 
e di humor ritmico che manda il pubblico in visibilio, 
acclamante e felice come aver in casa di Luigi XV il mobilio! 



IL BARBIERE DI SIVIGLIA 


Il Barbiere di Siviglia ” è la più celebre sinfonia, brano 
che fu scritto prima per T “Aureliano in Paimira ” 
e poi per “Elisabetta Regina d ’Inghilterra ”, man mano. 

Devi saper caro lettor che dopo la sfortunata romana prima 
al Teatro Argentina nel 1816 (sinfonia a dire il vero 
formata da alcuni temi popolari spagnoli, son sincero, 
in onore del tenore Manuel Garcia) il nostro compositore 
provvide a modificare l ’ouverture che conosciamo a tutte l'ore! 
Dopo l’Andante maestoso ve un Allegro vivace 
con una conclusione esilarante, calda come fornace! 
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SEMIRAMIDE 


“Semiramide” fu l’ultima opera scritta per il teatro italiano, 
battezzata a Venezia nel 1823 e la più ampia, pian piano, 
nelle produzioni per le interconnessioni di temi 
musicali. Questa composizione fu ben accolta 
dal pubblico lagunare con ben 22 repliche, una gran svolta! 



CENERENTOLA 


Allestita in prima esecuzione al Teatro Valle di Roma 
nel 1817 la “Cenerentola ” si contese, come asino da soma 
carica di successo, i favori del pubblico con il “Barbiere 
di Siviglia Merito anche della sinfonia, a ben vedere, 
destinata prima alla “Gazzetta La sua musica infatti 
è piena di originali bellezze che entusiasmarono nei fatti 







concreti il pubblico con tanto amore anche per il tema 
avvincente: merito da attribuire anche alla prima donna 
Geltrude Righetti Giorgi, signora dolce, soave, di bontà somma! 



LA SCALA DI SETA 


Risale invece a qualche anno prima (1812) il battesimo 
della scintillante sinfonia “La scala di seta al millesimo 
farsa buffa, comica composta a venti anni per il San Moisè, 
piena di di dinamismo ritmico, di gioco incalzante, verità è, 
di concitazione e passaggi armonici. Disegnata deliziosamente 
con inventiva melodica di grande sedizione fluente 
con guizzante cascata di note, tutte create allegramente! 











IL SIGNOR BRUSCHINO 


Nche la farsa gioiosa in un atto “Il Signor Bruschino ’’ 
andò in scena per la prima volta nel 1813 al San Moisè 
della città lagunare e non fu ben accolta ma malino. 
Trattasi di pagina piuttosto breve e molto, verità è, 
spiritosa, caratterizzata da un andamento brillante 
e vivace, insomma una sinfonia minuta ma scintillante! 



LA CAMBIALE DI MATRIMONIO 


La meno conosciuta fra queste pagine sinfoniche 
è quella tratta dalla farsa comica in un atto; 

“La cambiale di matrimonio ’’ elaborata, prendiamone atto, 
dall’omonima commedia di Federici che lo stesso compositore 
Rossini accompagnò al cembalo nel 1820 a tutte le ore 



al Teatro San Moisè di Venezia. Opera che anticipò 
ifuturi modelli rossiniani e ben accolta, ben lo so, 
anche se l ’orchestrazione le vocalità di gran lunga superò! 



LA GAZZA LADRA 


Andata in scena alla Scala di Milano nel 1817 

la “Gazza ladra ” fu uno dei successi più trionfali, bubu7, 

del giovane Rossini. Merito anche della sinfonia 

introdotta da rulli di tamburo esplodendo poi, una magia, 

nel solenne Maestoso marziale cui fa seguito un disegnato 

Allegro dei violini con un crescendo, una cannonata, 

sontuoso fino al fragoroso epilogo conclusivo. Il compositore 

scelse tale opera per l’inaugurazione del Teatro Nuovo,sissignore, 

di Pesaro, con leggere modofiche: un successo inver a tutte le ore! 









GUGLIELMO TELL 


Battezzato a Parigi il 3 agosto del 1829 “Guglielmo Teli” inneggia 
alla libertà di un popolo sulla scia della nascente “grand operà ” 
francese. La sinfonia è concepita come imbarcazione che veleggia 
in quattro sezioni: prima un malinconico Andante, ben si sa, 
evocato con pathos da cinque violoncelli solisti, un Allegro 
che simula l’esplosione di un temporale poi un idillico Allegro 
nuovo e pastorale perfinire in una travolgente galoppata 
che s ’infrange sugli accordi conclusivi, una batteria concitata! 
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PARTE SESTA 



I PRIMI PASSI 


IL “DELINQUENTE” GIUSEPPE ROSSINI 


Dopo c ’era ancora chi ricordava l ’arresto clamoroso 
di Giuseppe Rossini, nomato “Vivazza”, nato a Lugo 
di Ravenna, pesarese, avvenuto nel 1799, come caccia al lupo, 
all ’uscita del teatro, dopo aver suonato in modo generoso 
la tromba e il corno da caccia: una tipica calda testa 
rivoluzionaria, un vero romagnolo, nota caro lettor, acceso 
per le nuove idee contro il potere papalino dalla lesta 
mano temporale. Giuseppe era soltanto un orchestrale, leso 
nel proprio onor, lui semplice banditore della municipalità 
pesarese messo in ceppi e gettato nelle fetide carceri, là per là, 
bolognesi senza neppur incontrar la moglie, apprezzato soprano. 

E musicista, tromba squillante, lo era stato anche il papà 

Gioachino Sante: e il buon Vivazza proprio a Pesaro pian piano 

aveva fatto conoscenza di Anna Guidarmi, figlia d un fornaio 

e di una urbinate, bella donna come quelle di famiglia, 

anche se non tutte di irreprensibili costumi per pariglia 

(una sorella Annunziata era considerata a tal riguardo legger di testa). 

Così tra il focoso musicante romagnolo e, non è parolaio, 

l’avvenente ragazza scoccò la scintilla dell’amore 

alimentata poi dalla comune passione per l’arte musicale 

e soprattutto per il canto che lei praticava a tutte le ore 

da autodidatta con voce gradevole e potente, niente male! 


Oramai erari sposi promessi quando nel 1791 a Lago di Ravenna 
si recarono (un anticipato viaggio di nozze), una strenna, 
da teneri amanti e di ritorno a Pesaro il matrimonio si celebrò 
un po ’ di corsa essendo lei in stato interessante: e ben lo so, 
il 29 febbraio 1792, anno bisestile, venne alla luce Gioachino 
che fu legatissimo alla madre che poi descrisse per benino 
“alta, ben proporzionata, dalla frasca carnagione, dai neri 
capelli lunghi, dall ’angelica dolcezza, gaia e di buon umore 



Divenne in poco tempo brava soprano debuttando, a ceri 
accesi, al Teatro della Fenice di Ancona a tutte le ore 
con “La locanda ” di Paisiello e indi con “Gli amanti comici ” 
di Cimarosa. Giuseppe, il marito, la seguiva con l ’orchestra, 




suonando la tromba o il corno: e ad aperta finestra 
la carriera melodrammatica di Anna Guidarmi proseguì 
per una decina d’anni in vari teatri delle ex delegazioni 
pontificie. Ritornando al tempo dell’arresto, a gradoni, 
degli interrogatori e da confronti emerse che Vivazza, è così, 
era l ’autore di un “Inno Repubblicano ” oltre ad aver partecipato 
alla pantomina “La presa di Capua ” (una presa in giro 
del re borbonico) e di aver comperato stoffe per confezionare 
bandiere tricolori della Repubblica Cisalpina, certo dato. 

Un altro capo d ’imputazione: amico e liberatore, a ben guardare, 
principale degli ebrei dalla costrizione. Avvilito a giro 
stretto dopo quasi un anno Vivazza uscì dalla galera, 
aspettato fuori dalla moglie e dal figlioletto e venne, vera 
cosa, reintegrato nel suo vecchio posto di trombetta e banditore, 
anche se i coniugi decisero di trasferirsi a Bologna non di buon umore 
città che poteva esser più favorevole per l’educazione di Gioachino, 
che già era in grado di suonare più di uno strumento per benino. 

E cosìfuron tutti commossi quando, nel 1802, la cittadella di Pesaro 
lasciarono per Bologna, la prima di tante perigrazioni di casa 
in casa, che dovettero subire per varie ragioni, tabula rasa! 

Straziante il giorno del trasloco, un ricordo di Gioachino, 
ancora assonnato, che si sarebbe portato dentro sino alla vecchiaia, 
una lontana memoria che doveva spesso riaffiorare per benino 
alla mente e ai suoi sensi, come, vedi caro lettor, il temporale 
in tante sue opere, rimembranza che gli faceva sempre male! 


A SCUOLA DAI CANONICI MALERBI 


All’inizio del nuovo secolo i Rossini tornaron stabilmente 
a Lago, il paese del nonno paterno: in questa città 
di ricchi bottegai e mercanti, i nobili s ’erano ineluttabilmente 
arroccati su posizioni culturali e politiche arretrate, ben si sa, 
facendo blocco con il clero. Così con l ’arrivo delle truppe 
francesi e con le prime confische e spoliazioni erano scoppiati 
tumulti degenerati in ribellione armata contro i giacobini a zuffe. 

A Lugo perciò a differenza di tutte, ad ampi fiati, 
le altre città romagnole, era esplosa una rivolta 
antifrancese e occorre dire che in quel ritorno 
a casa di Vivazza, dopo le disavventure, una svolta, 
politiche e carcerarie pesaresi, aveva, come stormo, 
avuto un ruolo positivo un sacerdote, don Sassoli Giovanni, 

(che fra l’altro aveva fondato un ospedale per invalidi senza affanni) 
rafforzato dalla comune passione musicale, presto detto. 

Di contro a Lugo il ragazzino Gioachino ( che già a Pesaro, 
un po ’ abbandonato a se stesso durante la paterna detenzione 
e l ’assenza della madre per le rappresentazioni teatrali, si sa, 
era stato protagonista di varie monellerie) rischiava non benone 
di svagarsi di nuovo atteso che i genitori avevano ripreso 
a girare per teatri. E il buon Vivazza dal cuor acceso 
lo minacciò per il lavoro di fabbro anziché di musicista, 


però padre e figlio ebbero la fortuna di trovare in città 
due didatti come i canonici Malerbi, l’uno, là per là, 

Giuseppe, serio e rigoroso, l’altro Luigi, in bellavista, 

beato con le sue frivolezze e trasgressioni, dotati 

di un ’ampia biblioteca musicale (Handel, Bach, Gluck, Mozart) 

sui cui testi il ragazzo cominciò a esercitarsi con risultati 

soddisfacenti avvertendo, attenzion caro lettor, il fluido magico 

della musica come vita, stile, armonia, con placido 

e al tempo stesso vibrante suono. Da sottolineare 

che Giuseppe Malerbi avrebbe poi lasciato in eredità 

immensi lavori adolescenziali dell’allievo Gioachino 

confusi assieme ai propri, alcuni dei quali, forse non si sa, 

come il “Gratias ” recavano ancora sul frontespizio, non per benino, 

il nome di Rossini maldestramente raschiato con maliziosità! 

Qualche anno dopo al Liceo musicale di Bologna 

padre Stanislaoo Mattei, geloso custode alla bisogna 

della tradizione didattica italiana di padre Martini, 

avrebbe definito con l ’espressione “tedeschino ” il ragazzo Rossini 

per il modo di costruire musica ben strumentata, 

responsabilità e merito dei canonici Malerbi, che a data 

certa, avevan nella loro biblioteca varie composizioni 

di Mozart (ancora vivente) e Haydn. Con osservazioni 

questi anni di Lugo furono un quotidiano esercizio 

sulla spinetta in casa dei Malerbi, un piacere-supplizio? 

Intanto quando aveva 12 anni Gioachino si esibiva già 


nel teatro di Imola e poi in quello più grande di Ravenna 

con battimani a non finire, una vera e propria strenna 

da parte del pubblico aristocratico, borghese e anche popolare, si sa, 

incuriosito e intenerito di quel bamboccio dal volto rotondo 

che passava dal cembalo alla scena con vitalità a tutto tondo 

in teatri in cui partivano fischi, lazzi e sberleffi a non finire! 

Gioachino imparò ben presto altri aspetti della recita: 

i nobili del luogo occupavano i palchi di cui eran, come cita 

la storia, titolari, e da lor considerati un ’appendice dei loro palazzi. 

Le dame andavano a teatro più per esser ammirate o corteggiate 



e vezzeggiate dai loro cavalieri, accompagnati da cicisbei, che a razzi, 
per veder lo spettacolo musicale; nei palchi si verificavano sceneggiate, 
conversazioni ad alta voce, risate, si mangiava, si facevano giocate 
a carte, si gustavano bevande e non era escluso di certo l'amore. 

E se la serata, vedi lettor, prendeva una storta piega, o irritazioni, 
insofferenze, tumulti potevano scoppiare e a tutte le ore! 





Per contro se v ’erano serate d’idillio, a gradoni, 
incantamenti o frenetici entusiasmi soprattutto 
per la prima donna o per l’opera intera a tondo tutto, 
l’esecuzione vocale si spandeva per la città mentre l’aria 
più orecchiabile veniva ricantata e fischiettata per i caffè 
e per le strade, un vero spettacolo popolare, verità è! 

LA CARRIERA 


La carriera musicale e teatrale di Gioachino Rossini 
inizia prestissimo e anche il suo rapporto, da vicini 
approcci, con il teatro costellato da entusiasmo 
e da cocenti delusioni, come pure gli anni, senza orgasmo, 
d ’amore-odio con gli impresari. Detta carriera era cominciata 
con la viola, il cembalo oppure con il canto in scena 
nei teatri di provincia al seguito dei genitori e, data 
certa come notizia, soprattutto della madre Anna, donna vera 
e piacente, elegante, all ’epoca trentenne, e il pubblico maschile 
ri recava al teatro più per rimirarla che per ascoltar la voce. 

C’è dunque da dire che dal 600 nello Stato pontificio, non sottovoce, 
era assolutamente vietato alle donne di prender parte (cosa infantile ?) 
alle rappresentazioni teatrali sia di prosa che musicali e i lororuoli 
si recitavan “en travestì ” e così era stato anche nei teatri spagnoli 
e in quelli c.d. shakesperiani all ’epoca della Regina Elisabetta, e 


in precedenza in quelli francesi del Re Sole, e tutto ciò durò 
sin all’arrivo dei Francesi del 1796-97: capire allor si può 
la novità nella comparsa di femmine talentuose e attraenti 
vestite o meglio svestite, truccate, spesso scollate 
in modo vistoso che suscitavan un ’attrazione singolare, date 
ferme le annotazioni per il precedente digiuno: naturale 
e logico che sulle cantanti alegiasse il sospetto 
che fossero di facili costumi se non, cosa naturale, 
addirittura “cortigiane ” di mestiere, presto detto! 

Ritornando al nostro Rossini c ’è da sottolineare 

che l’estate del 1804fu fondamentale, a ben guardare, 

per il ragazzo orami pronto a creare musica con forza 

inesauribile: fu infatti invitato presso Ravenna 

in compagnia di un suo amico, tale Triossi, una strenna, 

e Gioachino fu colpito dal paesaggio offuscato da temporale 

con fulmini roboanti. E proprio in tale occasione 

che doveva poi riprendere in tanti suoi lavori successivi 

(“Barbiere”, “Cenerentola”, “Mosè”, “Guglielmo Teli”) oltre a vivi 

accenti, a Sei Sonate. Vedi caro lettor che l’amicizia tra i due 

durò nel tempo anche se Triossi era ben aperto 

a idee sin troppo liberali (fu arrestato e, certo 

dato, costretto all ’esilio con la caduta di Napoleone) 

aderendo ad una specie di Carboneria anticlericale alla perfezione. 

Tra l ’altro Rossini pur essendo da anni politicamente 

ultramoderato rimase colpito dalla poetica passione 


di George Byron per la libertà e volle dedicare 
a questo celebre personaggio, alla sua morte, una cantata. 

La repressione pontificia successiva ai moti del 1821, a guardare 

bene, risultò ben dura in Romagna e il Triossifu 

tra i primi a battere la via dell ’espatrio, esattamente a Corfù, 

ove morì a soli trentun anni. Da anziano il compositore 

lo ricordò sempre con affetto sin dai lontani tempi e a tutte l'ore, 

dal famoso temporale in cui abbozzava brani musicali, sissignore! 




IL “TEDESCHINO” CANTANTE E MUSICO 


“Senza l ’invasione dei Francesi in Italia, io sarei stato 
probabilmente un farmacista o un mercante d’olio in età 
avanzata Rossini ripeteva spesso questa autoironica, dato 
certo, battuta agli amici, quasi a smitizzare, là per là, 
la propria prorompente vocazione alla musica, provocata 
in primo luogo dai guai tutti politici del padre Giuseppe. 

Quando i Rossini si trasferirono da Lugo a Bologna 

essa si presentava come città della nuova amministrazione che ben seppe 

mutuarsi alla novella situazione politica diventando, senza scalogna, 

la seconda città dello Stato pontificio ove il padre francescano 

Martini aveva fatto un punto forte della didattica e cultura 

musicale europea. E proprio nella città petroniana pian piano 

Gioachino aveva ricevuto le nozioni musicali, non una iattura, 

di maestro del cembalo Prinetti e poi dal Tesei assieme 

al contralto bolognese Geltrude Righetti Giorgi primadonna 

poi del “Barbiere ” e della “Cenerentola ”. Con tutto questo assieme 

di musicalità che avvolgeva Bologna essa dava, cosa somma, 

a Gioachino una forma di ebrezza per la sua composizione. 

Lui, invero, avrebbe voluto esser presto un cantante 
affermato, un grande suonatore e un compositore eccellente, 
doveva invece effettuare duri corsi di studi musicali 
per i vari strumenti, in maniera sistematica, ma i canti 


non abbandonò di certo esibendosi (“Camilla ” e “La passione 
di Cristo ”) divenendo addirittura “professore di canto ” 
e nella circostanza analogo riconoscimento e alla perfezione 
ottenne l ’acclamato soprano spagnolo Isabella Colbran, uno schianto, 
che, oltre dieci anni più tardi, sarebbe diventata prima la prediletta 
interprete, poi la compagna e infine la moglie del compositore 
(di otto anni più anziana di lui) nei primi tempi uno splendore. 



Il “tedeschino ”, così l ’aveva soprannominato padre Stanislao 
Mattel, e tale definizione non era per la verità un complimento 
anzi aveva il tono di rimprovero in quanto la sua musica, maramao, 
risentiva dell’eco di Hadyn e di Mozart: un avvilimento 
da parte del giovane pesaresedal carattere esuberante, 
predisposto all musica, che addirittura rischiò 
la definitiva rottura con il Maestro, senza il decisivo intervento, oibò, 
dei genitori. Gioachino studiò con determinazione e passione 
specie su una composizione (“Armonia e Orfeo ”) e con impegno 



dimostrando di esser nello stesso tempo impeccabile e alla perfezione 

rispettoso delle regole e di non esser traditore del suo ingegno 

e del suo estro inventivo. E nell’esecuzione nell’agosto del 1808 

della citata cantata fu occupato nella strumentazione, come O di Giotto, 

elegante e nello svolgimento dei temi melodici e con senso 

forte della drammaturgia. Dietro quella maschera, non lo penso 

solo io, fredda e indecifrabile, padre Mattei sorrise: 

per quanto egli avesse modificato e corretto parzialmente, ammise 

che il lavoro del suo alunno era ricco di talento 

e i suoi modi musicali da “tedesco ” emergevano e lento 

s ’intravedeva un tema dal suono patetico, indi una tempesta 

e infine un coro sottolineante la sorte avversa, non una festa, 

d’Orfeo e d’Armonia. Seguirono successivamente i concerti 

dell ’Accademia dei Concordi e soprattutto il sodalizio 

con la famiglia Mombelli (lui Domenico esperto tenore e musicista, 

la moglie Viganò, un tempo danzatrice in bellavista) 

per il progetto comune: realizzare non uno sposalizio 

ma un ’opera su libretto della consorte Vincenzina: 

nacque così il “Demetrio e il Polibio ’’, opera che in sordina 

andò in scena solo nel 1812 al Teatro valle di Roma. 

A quel punto Gioachino andò alla ricerca, come asino da soma, 
dell ’impresario marchese Cavalli, addetto ai teatri veneziani, 
nel frattempo sostituito da Antonio Cerami. C’è da dir 
che delle critiche venivano lanciate alla musica che di soprani, 
tenori e baritoni copriva la loro voce, ma si ebbe un bello dir 


con “La cambiale di matrimonio ” che fu onorata con saettante 
successo con tante repliche: un primato per un debuttante! 

Musica che non tradiva la discendenza austro -allemanna 
anche se con vitalità prorompente, festosa, cordiale, una manna 
con “crescendo ’’ che d’ora sarà in poi sarà chiamato “rossiniano ’’. 
Sulla scia del successo della “Cambiale ’’ a Bologna pian piano 
gli venne commissionata una nuova opera giocosa in due atti: 

“L ’equivoco stravagante’’ tagliata per la prima donna, trippa per gatti, 
Maria Marcolini ma purtroppo fu un tonfo e ben presto ritirata. 
Gioachino fu addirittura arrestato e poi rilasciato, non a cannonate, 
per baruffe con i coristi minacciati di venir presi a bastonate. 

Dopo queste amare esperienze continuò la sua attività in città care 
al compositore come Milano, Venezia, Napoli per non parlare 
della sua Bologna ove il successo fu strepitoso, a ben guardare! 





















LA “PIETRA DI PARAGONE”: UN TRIONFO! 


“Furore ’’ soleva scrivere Gioachino ai suoi genitori 
per preannunciare il clamoroso successo (in caso contrario 
“fiasco ”): compiva venti anni nel 1812 proiettato tra gli allori 
veneziani al San Moisè con la terza opera, il vario 
“Inganno felice ” e l ’impresario Cera con gran fiuto 
intravide le sue fortune con quel ragazzo pesarese 
proseguendo con una nuova farsa e, a suon di liuto, 
il “Ciro in Babilonia ’’ con la prorompente e ben palese 
Maria Marcolina nella parte del re persiano “en travestì ” 
al Teatro Comunale ferrarese. E quindi, ebbene si, 
nuovamente nella città lagunare con “La scala di seta 
Era però arrivato il momento di Milano, una vera meta, 
nella Scala ambrosiana, collegata con l Europa a menaditi 
con borghesia ricca e illuminata, piena di salotti culturali forbiti 
e di taglio internazionale. Il Teatro della Scala, ricostruito 
nell778 dall’architetto imperiale Piermarini in neo classico stile, 






era, assieme al San cario partenopeo, il teatro più ambito 

e Rossini era considerato l’erede di Cimarosa. Mai servile 

con il mondo femminile Gioachino, a parte amori fugaci 

consumati dietro le quinte e in locande, dedicava i suoi baci 

solo alla madre Anna che venerava, etichettato “gran mentitore ” 

da Stendhal che gli attribuì tante passioni femminili a tutte l’orel 

Qualcosa non funzionò nel gioioso meccanismo creativo che s ’inceppò 

a causa di forti “febbri terzane ” creando una sorta di panico, oibò, 

per gli impegni artistici assunti. Prendendo a pieni mani sue composizioni 

scritte in precedenza il ritardo alla Scala fu soltanto di una settimana: 

“La pietra di paragone ” ebbe ben 53 repliche con dei successoni 
e trionfi di pubblico e di critica tale che con coperte di lana 
e pien di coccole da parte dei milanesi ottenendo l ’esonero dal servizio 
militare anche se l’impegno delle farse da creare era solo all’inizio! 

QUANTI PALPITI PER “TANCREDI” 


Rossini indugiò a Milano più del previsto e dalla città 
lagunare l’impresario Antonio Cera scalpitando gli scrisse, si sa, 
lettere irritate dolendosi dei suoi ritardi ormai palesi. 

Gioachino comunque già aveva per la testa l’eroico impegno 
del “Tancredi ” da far debuttare alla Fenice nei prossimi mesi 
e inoltre doveva onorare altri doveri presi, senza alcun sostegno, 
al San Moisè. Per prender respiro il compositore ricorse all ’aiuto 


e protezione del ministro del Regno Luigi Vaccori con gran fiuto! 
Venezia non era più quella dei Carnevali settecenteschi 
ma era sempre una città da vivere con piaceri freschi freschi 
e nonostante in una dozzina di giorni, caro lettor, completò 
la burletta a musica “L ’occasione fa il ladro ” che incontrò 
i favori del pubblico e subito dopo si concentrò sul “Signor 
Bruschino ”, fiasco completo per un ’eccentricità da signor 
seppur giovane sperimentatore e occorre dire che la situazione 
si faceva ancor più impellente atteso l’impegno 
del “Tancredi ” ove, la prima donna , e non è immaginazione, 
sarebbe stata Adelaide Malanotti Montresor, bella voce 
e bella donna, ammirata dal Foscolo senza alcun ritegno. 

Questo era il periodo dei grandi letterati (Monti, Pindemonte, 
Parini, dei pittori come David, dei musicisti, degli scultori 
come il Canova) e così avvenne al Teatro, pieno di valori, 

Fenice la prima del “Tancredi ” il cui primo atto a monte 
conteneva le arie “Dolci d ’amor parole ” e “Di tanti palpiti 
la prima volò via, la seconda s ’inceppò, troppo lunga 
che mise in crisi il soprano e il contralto tanto che calato fu 
il sipario: ma anche la seconda serata fu ammazzabubù. 

Finalmente l’il febbraio, accordati giorni di riposo alle cantanti 
l ’opera potè esser ascoltata integralmente nella sua bellezza, 
piena di repliche con crescendo di consensi e battimano altosonanti 
e così il “Tancredi ” spiccò un volo trionfalistico. 

Subito dopo l ’instancabile Rossini, eccelso sotto l ’artistico 


estro musicale, si cimentò in un dramma giocoso in atti 
due: era /’ “Italiana in Algeri”, colma di roba da matti, 
fascino esotico con palpiti di “turcherie ” settecentesche 
riecheggianti “Il ratto del serraglio ” mozartiano. Con fresche 
e crepitanti note dell ’ouverture Rossini doveva dimostrare 
e lo fece in modo trascinante, passar un poco tempo, a ben guardare, 
dal genere eroico, alto e solenne, a quello gioioso, folle, 
scatenato, vacheggiante anche con un certo erotismo a zolle 
scalpitante con la formosa Marcolini nella parte d’Isabella, 
l’avvenente italiana finita nell’harem del Mustafà. 

E tutto con battute colme di doppio senso che, cosa ben bella, 
conquistava l ’ammiccante pubblico e con musica, ben si sa, 
danzante e allusiva, coinvolgente tanto che Stendhal la definì 
una “follia organizzata ”. La prima recita al San Benedetto 
quella sera del 22 aprile 1813 con Gioachino al piano, presto detto, 
filò squisitamente grazie agli interpreti principali, attori 
conosciuti (la Marcolini, il Galli): Così trionfalmente Gioachino 
salutò idealmente Venezia ove visse i primi anni per benino 
della sua carica d ’operista incontrando successi e insuccessi, 
ovazioni e fischiate, prima travagliate seguite da repliche a stese ali. 
Nella città della laguna il nostro compositore sarebbe ritornato 
con un ’opera modesta (“Sigismondo ”), come polli lessi; 
comunque Rossini non avrebbe dimenticato, a frecce e a strali, 
la grande luce dei giorni di sole che vinceva la nebbia, dato 
certo, il grigio argentato dalle acque increspate al tramonto, 


il silenzio profondo della notte di San Marco a tutto tondo, 
il frastuono del variopinto di colori del Carnevale veneziano 
con le gondole sostanti negli imbarcaderi dai palazzi 
ove sifacevan le feste con maschera e orchestra, piano piano; 
saloni illuminati da mille candele che si vedevano, a razzi, 
dal Canal Grande di Rialto, le notti oziose e amorose 
rallegrate da canti di gondolieri, il colorito ciacolare 
delle sale teatrali, dei foyer, dei palchi: a ben guardare 
tutto questo frullava nella testa del compositore impegnato 
e scettico, nemico della politica (specie se rivoluzionaria) 
e però creatore, anche se un po ’ astratto, dell’amor di patria 
e dei valori e di una vita serena e varia e soprattutto libertaria! 
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L 1 OMBRA DEL SOSPETTO POLITICO 


Il potere di Napoleone intanto volgeva al tramonto 
con Vesilio all’Elba, anche se residue speranze 
di allontanare la Restaurazione eran nelle mani a tutto tondo, 
del cognato Gioacchino Murat che aveva retto, a paranze 
di pesci, il Regno di Napoli prima del reinsediamento 
dei Borboni e con la sua fucilazione a Calabro Pizzo. 

In collegamento al suo grido “Indipendenza ” in un momento 

all’Italia, fu chiesto a Rossini di musicare, a pizzo 

e a fichi, uno scritto del suo amico Giusti, cosa 

che fece e che eseguì al Teatro Contacavalli di Bologna, a josa, 

ultimo sospiro di orgoglio patriottico “Sorgi Italia, è già 

venuta l ’ora ”. E venne anche quella del compositore 

che si recò lentamente, a bordo di una carrozza, a Napoli, si sa, 

dopo aver sostato a Roma e incontrato Antonio Canova scultore. 

E nella città partenopea a Rossini pareva di sentire 

il calore del sole, d ’apprezzare la vista del suo golfo e il suo San Carlo 





diretto da Domenico Barbaja, vedi caro lettor, a cui il sovrano 
aveva confermato l ’incarico, figura intraprendente d ’impresario 
singolare, giocatore d ’azzardo di biliardo, comunque alla mano 
con gran fiuto. Questi accolse a Napoli il nostro musicista 
con l ’aria del traghettatore tra i diversi regni in bellavista 
e la musica per Barbaja costituiva un rosario 
di preghiera, un passaporto per le difficoltà della vita da evitare. 

E intanto Rossini già pensava, a ben guardare, 

alle nuove opere da presentare ai partenopei ossia 

“Elisabetta Regina d’Inghilterra”: riesumò ed elaborò 

vecchi pezzi di sua creazione con altri or ora 

concepiti per dar vita a novella composizione. Ancora 

alla Scala trionfava “L ’Italiana ad Algeri” unitamente, lo so, 

al “Tancredi ” seguito poi dal fiacco “Turco in Italia ” 

alla Scala di Milano (ove iniziò, o bella Italia, 

la relazione conAmalia Beigioioso). Nella città 

del mare e del sole l’organizzazione dei teatri, come detto, 

(il San Carlo, il Fondo e quello dei Fiorentini) faceva capo 
al Barbaja i cui sipari si alzavano, presto detto, 
in ogni periodo dell ’anno, epoca in cui gli evirati a sommo capo, 
eran stati sostituiti da tenori all’altezza del ruolo. 

L’”Elisabetta ” era una storia di passioni da fare interpretare 
dal gran soprano spagnolo Colbran (conosciuta tempo prima con stuolo 
nostalgico già a Bologna), accomapagnata muralmente, a ben guardare, 
dal padre Juan, violinista, promotore della carriera di Isabella. 



La ragazza aveva esordito a Napoli in un ’opera di Paisiello 
(“La pazza per amore ”) con l ’appoggio, ben bello, 
indovina caro lettor?, del Barbaja, verosimilmente suo amante. 
Era perciò arrivato il momento in cui Rossini con Isabella 
doveva confrontarsi sul palcoscenico più affascinante 
e prestigioso d’Europa, e con la tradizione napoletana 
come erede e soprattutto novità di quel primo Ottocento, 
l’uomo della svolta musicale e teatrale, a più di cento! 

Fu “Furore ”, pieno e andante, alla prima napoletana 
a cui concorse indubbiamente la prova sfavillante 
della protagonista Isabella, allora trentunenne, ammagliante 
e al massimo dell’espressione vocale. Caro lettor, si presentò, 
devi saper in scena come una bellezza inver imponente, 
fatale personaggio, occhi di fuoco, capelli vellutati, ben lo so, 
a cascata, avvenente e con l’istinto della tragedia veemente: 
un autentico trionfo Isabella Colbran conquistò 
con contratto regale e, non da poco, con il privilegio d’alloggiare 
nella villa di Margellina e nel palazzo di Toledo, a ben guardare, 
dell ’impresario Barbaja, rafforzando la sua relazione d'amore. 
Un trionfo travolgente e anche e soprattutto per il musicista 
e compositore anche se si sentirono delle voci, non in bellavista, 
dai palchi che elogiavano l’ouverture riecheggiante pezzi 
dall’"Aureliano in Paimira ” e che ricordavano con vezzi 
che Rossini aveva composto ed eseguito alla presenza di Murat, 
l ’Inno di Indipendenza, cosa non gradita al Re Borbone, si sa. 


Da qui l ’elaborazione con modifiche e tagli alla composizione 
e all’ Italiana ” (“Pensa alla Patria” con “Pensa alla sposa ”): 
così finalmente in ottobre questa ultima opera alla perfezione 
andò in scena al teatro dei Fiorentini che, a gran josa, 
rinfrancò Gioachino sebben allarmato per la voce 
del suo “patriottismo ” italiano: pensò allora ad una precoce 
dipartita da Napoli per Roma, con in tasca un contratto 
ricco per la prossima stagione partenopea stilato con Barbaja. 
Viaggio combattuto tra due sentimenti, detto fatto: 
la soddisfazione per il furore napoletano e la paura rinnovata 
per la politica; viaggiva così verso la città del Papa Re 
da poco tornato al trono e sulla cattedra immortalata 
a San Pietro: lo aspettava una nuova commedia di costume 
e uno strano impresario e un singolare cardinale, ben in lume 
ossia illuminato segretario di Stato, politico fine, innamorato 
della musica e dell ’opera, uomo di Chiesa ben sensato! 




DIETRO LA BUFERA DEL “BARBIERE” 


Rossini aveva da mesi in testa un progetto: a Roma proseguire 

nella strada della revisione dell’opera buffa intrapresa, a ben vedere, 

con la frenetica “Italiana in Algeri” e sviluppato con l’ironico 

“Turco in Italia ”. C ’è da dire che al Valle romano l ’impresa 

teatrale era gestita da Pietro Cartoni, ricco commerciante istrionico, 

icona precaria imprenditoriale dell’Urbe rispetto alla professionalità resa 

a Milano e a Napoli. L ’avvento illuminista francese 

aveva portato a tante riforme e, in materia teatrale, era venuto meno 

il divieto delle recite alle donne, cosa che era rimasta nondimeno 

con il ritorno del Papa e a fronte della crisi economica, scese 

in campo il Cardinal Ercole Consalvi per far rianimare la città. 

Come rallegrarla con le feste dell ’imminente Carnevale oltre che, si sa, 
delle corse dei cavalli berberi e della festa dei moccoletti? 

Mediatore della curia romana il cardinale aveva fatto in modo perfetto 
carriera dando vita a una “dolce Restaurazione giocobina ” 
quali protettore delle belle arti con legislazione avanzata e sopraffina, 
assistito al riguardo dallo scultore Canova sovraintendente! 

Il Cardinal Consalvi conosceva bene la musica e l ’opera a menadito 
amando Cimarosa e Gioachino Rossini uno degli uomini del sito 
chiamato a render festoso il Carnevale e all'occorrenza 
bisognava far riaprire i battenti del Te atro Argentina 
previa ristrutturazione. Tra i librettisti era in evidenza 


tale Jacopo Ferretti, oltreché Sterbini Cesare, prima 
impiegato della tesoreria pontificia e poi dirigente doganale. 
Poetava allora a Roma il Belli che con i suoi sonetti 
edificò un monumento alla plebe romana in modo perfetto; 
proprio al Valle la famiglia Mombelli, ricordata dianzi niente male, 
aveva nel 1812 dato la “prima ’’ della composizione 
“Demetrio e Polibio ’’ e dopo aver generato la cantata 
“Aurora ” rimise in scena il “Turco in Italia ”per benone 
e dopo con tiepidi applausi il “Torvaldo e Dorlinka ” 
con libretto dello Sterbini (Santo Stefano del 1815). 

Questa data è da ricordare soprattutto, quali indici 
d ’interesse per la firma del contratto fra il compositore 
e il duca Sforza Cesarmi per una seconda opera romana, 
stavolta gioiosa darappresentar e quaranta giorni dopo a tutte l ’ore 
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ossia “Il Barbiere di Siviglia ’’ ancorché ’, non una cannonata, 
passato agli impegni partenopei. Il soggetto della composizione 




era tratto dalla commedia del Beaumarchias più volte rielaborato 
per le “Nozze di Figaro ” mozartiane: il “Barbiere ’’ già era stato 
musicato da altri (tra cui Paisiello) che senza riserva acconsentì 
accè Rossini si cimentasse, attenzione caro lettor, all’opera lì per lì 
(in un primo tempo l’opera si doveva intitolare “Almaviva ”). 

Dopo prove burrascose l ’opera andò in scena a viva 

nota giornalistica e la cronaca la fornì la protagonista, 

il contralto Geltrude Righetti Giorgi: la composizione non in bellavista 

era cominciata male in un clima agitato, nervoso, negativo, 

tanto che la bella aria del conte “Ecco ridente in cielo ’’ 

interpretato dal grande Garcia ebbe, non dolce come un melo, 

un ’accoglienza disastrosa. Non così la cavatina con attivo 

e ammiccante tono di Rosina “Una voce poco fa ” subissata 

da applausi, finché la recita non arrivò, una cannonata, 

all’unisono meraviglioso. “Questa avventura ” mentre 

dal loggione s ’udiva un grido: “Ecco i funerali del Duca ’’ 

ma la tempesta non era ancora finita: all’aprirsi, tuca tuca, 

del secondo atto dopo un applauso di Rossini al contralto, 

evidentemente mosso agli interpreti come incoraggiamento, 

lo stesso fu preso come atto di sfida, in un momento 

come provocazione, e ripartì con così urli, fischi, dileggi. 

Ma così aveva davvero provocato quell’irosa contestazione 
da cui si era salvata solo la protagonista alla perfezione? 

Possibile che gli spettatori, (il meno becero almeno incolto) 
non avessero le straordinarie novità musicali con risvolto 


di costume del capolavoro dell ’artista, comparve la figura 
autonoma, mai servile, di Figaro, la nobiltà a dismisura 
del Conte, la libertà di mente di Rosina, la derisione 
delle antiche ipocrisie di figuri di Bartolo e di Basilio, all’unghia, 
senza tener conto dell ’applauditissima aria della “Calunnia ”. 

Per le contestazioni il giorno dopo il musicista riprese la situazione 

in mano a cominciar dallo spartito e l ’opera rielaborò 

e che ritornò in scena riconquistando i giusti e meritati applausi, lo so! 

Una vera apoteosi dopo la prima infelice serata così: 

un capolavoro era stato consacrato e prese a correre lì per lì 

in Italia e per il globo compreso il nuovo mondo. Come mai 

allora l ’ostinata sordità e avversione alla prima romana 

del 20 febbraio 1816? Riassumiamo questasituazione strana: 

i sostenitori inguaribili e indispettiti di Paisiello, i partigiani 

del librettista Ferretti avverso lo Sterbini a lui preferito, 

il “Partitacelo ” del Teatro Valle sfuggito di mani in mani 

anche all ’impresario Cartoni e unaserie di equivoci, ben partito, 

che avevan contribuito a montare la causa. Allora si parlò 

anche di marchingegno creato ad hoc, una specie, ben lo so, 

di claque alla rovescia. Fu, a seguito di tal trionfo, 

un contratto per una nuova rappresentazione, non un tonfo, 

e così il nostro Gioachino potè tornare a Napoli maturato 

da questa esperienza romana al teatro San Carlo ristrutturato 

dopo il famoso incendio e che esigeva al pronto rilancio 

teatrale e musicale e Rossini era preventivato nel bilancio! 
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NAPOLI E ISABELLA 


CON BARBA]A ALLA CONQUISTA DI NAPOLI 


All’indomani del 23 febbraio 1816dopo il rogo del Teatro San Carlo, 
i locali giornali annunciarono che il più prestigioso teatro (un tarlo) 
d’Europa sarebbe stato ricostruito soltanto in capo a un anno. 

Il progetto fu affidato all ’architetto Nicolini che senza affanno 

10 conosceva a menadito avendoci lavorato come di scena autore; 
e Barbaja durante i lavori, vedi caro lettor, e a tutte le ore, 
allentava i cordoni della borsa per non farsi scappare 

i vari attori e cantanti tra cui primeggiava la Colbran prima donna 
con la quale aveva intrecciato un ’amorosa relazione, cosa somma! 

E mentre Rossini s ’era preso una breve licenza per la città 
papalina al San Carlo fu eseguita una cantata, come ben si sa, 
della soprano in onore del re, con musica del nostro musicista, 
senza che il suo nome comparisse nel frontespizio della locandina. 
Intanto nei teatri del Fondo e dei Fiorentini continuavano in bellavista 

11 “Tancredi ” e ‘Fa notte di Teti e di Peleo ” e per manfrina, 

per compiacere l ’impresario Barbaja, fu messo in scena un lavoro 
in dialetto partenopeo che riscosse un caldo successo, bontà loro, 
cosa che ingelosì la Colbran per la rivale Chatrand Margherita 
con guerra burrascosa per l’assegnazione dei camerini, senza ferita. 
Tornando all’opera, la musica composta da Rossini per la “Gazzetta ” 
fu ben accolta ma era alla porta un altro impegno da fare in fretta 
(“Otello ” ossia il “Moro di Venezia ”), soggetto che destava 


curiosità nell’ambiente letterario napoletano. Ardente come lava 
il tema della gelosia fu ben sviluppato da Berio di Salsa 
il librettista, ove Desdemona era la vittima del dramma, a salsa 
d’olio bollente, “bruciata” da Otello: fanciulla veneziana, 
sposa occulta, all ’insaputa del padre Elmiro, cosa strana, 
dell ’african superbo ingiustamente calunniata, offesa, 
e uccisa dal Moro: insomma una figura femminile lesa. 

Con il solito e proverbiale ritardo l ’opera in scena andò 

il 4 dicembre 1816 al Teatro di Fondo, ben lo so, 

con le rimostranze di Barbaja, e che ebbe gran successo d’autore 

mise di getto poi nell ’atmosfera romana e a tutte le ore 

la “Cenerentola ” con il libretto di Jacopo Ferretti, 

tratta dalla favola di Perrault, che esordì al Teatro Valle 

riscuotendo applausi con una scoppiettante, in modi perfetti, 

ouverture, opera che rimbalzò nei vati teatri, non son balle! 










IL FASCINO DI ISABELLA 


Come promesso l ’impresario Domenico Barbaja fu di parola 
e in un anno fece ristrutturare il San Carlo non dando sòia 
ai cittadini partenopei. Per la solenne inaugurazione 
era stata commissionata una cantata “Il sogno di Partenope ”, 
interpretata dalla celebre Isabella Colbran, soprano alla perfezione, 
attorniata da validi cantanti dei Reali Teatri, Nozzari, 

David e Rubini: tradizione, fasto e costellata da successi vari. 

Diversa sorte ebbe la seconda opera “Aganadeca ” non soltanto 

con brusii di dissenso ma con danni addirittura al teatro. Un vanto 

per Rossini il denso successo della sua “Gazza ladra ” a Milano 

per poi portarsi a Napoli ove l ’attendevano gli impegni presi man mano 

con Barbaja: in effetti il 1817 doveva rivelarsi un anno 

importante nella vita non solo musicale, come si vedrà senza affanno, 

del giovane compositore venticinquenne e della più matura 

cantante spagnola. Avrebbero infatti dovuto assieme a dismisura 

lavorare nell’ “Armida”, tratta dalla “Gerusalemme liberata” 

del Tasso, non senza aver accettato una vacanza agognata 

a Ischia, sia per i bagni termali sia per raggiungere la cantante 

ospite nella villa di Barbaja. Una venerea infezione 

era l ’origine del malanno e proprio in quel periodo, all ’istante, 

si rafforzò il rapporto di stima e d ’amicizia e non solo, e per benone 

con la Colbran, nonostante la prima donna fosse legata all ’impresario. 


Isabella che attirava le “critiche ” di Stendhal che con frasario 
nuovo la definì una “modista ’’, pur non essendo una Afrodite 
era una donna calda di sentimenti, affettuosa e brillante, 
colta musicalmente e teatralmente attraente all’istante 
come le figure femminili al culmine del successo. 

Isabella inoltre era circondata da un autentico fanatismo con eccesso 

di toni, degno di una vera diva e per giunta ricca già 

tanto che a Castenaso nei pressi di Bologna, s ’era comperata, si sa, 

una villa con tanto di terreno e bosco attorno. Sta di fatto 

che dinnanzi al mare ischitano, vicino al Castello aragonese, 

iniziò un certo non so che fra il novello Orfeo in arnese 

e la bella Sirena che s ’intensificò durante, detto fatto, 

il comune lavoro peri’ “Armida ’’ in cui era l’unica donna in scena. 

Armida: la maga che aveva stregato con le seduzioni d’amore 

il paladino Rinaldo, opera che era stata musicata e a tutte le ore 

da Jommelli e da Gluck. C’è da dir, caro lettore, che Rossini elaborò 

una ben viva musica nuova e originale, cosa che, ben lo so, 

fu subito compresa dal pubblico sin delle prime note della sinfonia: 

il tono delle trombe era solenne e guerresco con un assolo 

di corno che presagiva una melodia dolce sviluppata non solo 

dallo strumento ma dall’intera orchestra che sfociava poi, una magia, 

nel “Coro dei Paladini ’’, indi la celebre aria: “D ’amore 

al dolce impero ’’. L ’opera riscosse consensi e applausi a tutte l ’ore 

specieper la Colbran che svettò su tutti con superba interpretazione 

vocale e teatrale. Di contro, pur coronata e permeata alla perfezione 


da successo, non mancarono delle frecciate al nostro artista 
riecheggiando l’etichetta del “tedeschino” con una musica a prima vista 
che, senza la partecipazione della Colbran, avrebbe trovato 
pochissimi soprani per interpretarla e ciò era vero, certo dato! 

E così il 1817, oltre all’inizio del corteggiamento e dell’amore 
regalò a Rossini la “Cenerentola ”, la “Gazza ladra ” e l’ “Armida ” 
che tanto dettero al mondo del melodramma cui, con atto di sfida, 
seguì il “Mose ”, e tutta la sua musica era oro come toccata da Re Midaì 











UN SUBLIME MOSE’ 


La composizione del “Mosè ” andava di pari passo 
con un più intenso e organico coinvolgimento dell ’artista 
nell ’ambizioso progetto culturale messo a punto con nesso 
con il Barbaja: fare del San Carlo e in bellavista 
un centro musicale, il più qualificato e il più propulsivo 
d’Europa, con lui come epicentro attorniato da un vivo 
numero di cantanti e musicisti (Morlacchi, Spontini, 

Colbran, Cazioletti, Taechmarch, Bordogni, lo stesso Rossini, 
Pisaroni, Maffei): Dunque il quel milleottocentodiciotto 
Gioachino intensificava a Napoli l ’ impegno, in quattro e quattrotto, 
di organizzatore, oltre che di compositore e di adattatore 
d’opere altrui strngendo vieppiù il legame sentimentale a tutte l’ore 
con Isabella è quello lavorativo con Barbaja. Il musicista 
aveva poi espresso da tempo l’intenzione di scrivere un oratorio 
come il “Mosè ” a cui stava lavorando superando a prima vista 
le forme chiuse se si pensa all’evocativa preghiera, non un mortorio, 
“Dal suo stellato soglio ” di cui, caro lettor, Paganini violinista 
estrasse una delle sue tanto celebri “Variazioni’’. Il “Mosè” 
debuttò il 5 marzo 1818 al San Carlo con stile novo, verità è, 
grave e lirico, drammatico e palcantistico, lungimirante. 

Il grande quartetto d ’assieme “Mi manca la voce ” suscitò 
il vivo apprezzamento di Honorè de Balzac anche se, ben lo so, 


la scena del mar Rosso fu scenograficamente un gran disastro. 

Dopo l’approntamento di varie sue opere in diversi teatri 
a Bologna Gioachino stava mettendo sulla carta, non da giornalmastro, 
da musica le prime note dell’ “Adina ” un ’altra turcheria a strati 
(conosciuta anche come “Il califfo di Bagdad”). E nella felsinea città 
s ’ebbe l ’incontro tra Rossini e Paganini violinista, ben si sa, 
altissimo, magro da far paura, fascio di nervi che suonava il violino 
come un dio o come un diavolo; univa i due, oltre e per benino, 
il comune genio musicale e un ’innata generosità (strana cosa 
per Paganini essendo genovese) anche per il fatto che entrambi a josa 
avevano esordito da bambini e da sottolineare la mediazione 
tra i due musicisti del celebre evirato cantante Crescentini alla perfezione. 
Similitudine d’entrambi le relazioni amorose specie del violinista 
assai propenso ad innamorarsi e a cercar guai che, non in bellavista, 
gli procurarono puredei giorni di prigione. Rossini, reduce dal trionfale 
bagno di folla pesarese, tornò all’accogliente casa bolognese 
dove lo colse una violenta infiammazione alla gola, d’origine virale, 
e si parlò addirittura d ’imminente dipartita da lì a qualche mese. 

Ma per fortuna, grazie anche a un provvidenziale dimagrimento, 
Gioachino tornò informa e a Napoli per un teatrale avvenimento! 
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IL GELO DELL’INCOMPRENSIONE 


Rossini tornava a Napoli, in una città non avara, penso, 
di critiche per la riproposizione della sua “Cenerentola ” 
con la napoletana Maffei e per i placidi vizi, una sventola, 
del compositore rispetto alla incomoda fatica, propenso 
cioè a comporre opere ricche di sue precedenti reminiscenze. 

In quel periodo Rossini, dimagrito, aveva in evidenza 
messo in cantiere il primo atto della nuova opera “Ricciardo 
e Zoraide ” e quando debuttò ebbe un successo gagliardo! 

Altre due scadenze importanti pressavano il nostro artista: 
la composizione di una nuova opera di soggetto arcaico “Ermione ” 
e un ’altra grande cantata per festeggiare la visita in bellavista 
dell’imperatore d’Austria Francesco I. Rossini, non allaperfezione, 
con tale opera presentò senza dubbio un difficile lavoro 
con arie dilatate all ’eccesso e con impervie difficoltà 
che i cantanti dovettero affrontare, bontà ’ loro! 

Isabella Colbran era la disperata Ermione, innamorata respinta 

di Pirro (il tenor Nozzari) invaghito invece dalla troiana 

prigioniera Andromaca (il contralto Rosamunda Piorani) senza spinta; 

Ermione avrebbe finto amore per Oreste (David tenore) 

solo per istigarlo all ’assassinio di Pirro mentre Oreste sarebbe stato 

affidato dalla stessa istigatrice alle Eumenidi che già, certo dato, 

lo inseguivano ed Ermione sarebbe rimasta sola al suolo priva 


di sensi, prostrata da tanta tragedia. L'opera, benché viva, 
fu un grosso fiasco, il primo vero insuccesso di Rossini nella città 
partenopea: solo cinque repliche e nel resto d’Italia nulla, si sa! 

Seguì a Milano una nuova opera: “Bianca e Falliero ” e là per là 
a Venezia il trionfo di “Eduardo e Cristina ”, poi il musicista 
tornò a Napoli per la cantata in onore a Francesco I in bellavista 
accompagnato dal principe Metternich con cui iniziò un ’amicizia. 

Poi il 24 ottobre 1819 ebbe luogo “La donna del lago ” 

che riscosse tiepido entusiasmo nella prima partenopea, a spago 

lento, che comunque crebbe nelle repliche con efficace letizia! 

Dopo una breve sosta a Bologna il 1 A novembre Gioachino 
era già a Milano da cui mancava dal successo genuino 
della “Gazza ladra ” con “Bianca e Falliero ” per poi tornare 
a Bologna per festeggiare il 1820 con genitori e amici, a ben guardare! 






IN MASCHERA CON PA GANINIE D \AZEGLIO 


Al Teatro San Carlo nel 1820 gli spettatori poterono confrontare 
le melodiose note rossiniane con quelle faticose, a ben guardare, 
di Spontini. Ma adesso il nostro artista era incalzato dall ’impegno 
della “Messa Gloria ” e da una nuova opera come pegno 
da eseguire al Teatro del Giglio lucchese commissionata 
da Maria Luisa di Borbone in occasione delle nozze della figlia. 

In quello stesso tempo a Bologna si spense, cosa sfortunata, 

il padre di Isabella. La “Messa ” venne eseguita per pariglia 

a marzo con solennità riscuotendo estasi della società 

e in quel periodo cominciarono i moti carbonari a Nola là per là 

capeggiati dai giovani ufficiali Morelli e Salviati e anche dal generale 

Pepe e la vittoria liberale si ebbe facilmente, non scendi e sale: 

s ’apriva così un periodo in cui la partenopea città 

oscillava tra democrazia-costituzionale e la durezza, si sa, 

con cui Metternich armava le baionette austriache. Là per là 

le ripercussioni di tal fatti politici, non ebbero grande effetto 

sulla vita teatrale e quindi all’impresa Barbaja-Rossini 

nonostante il ritardo del nuovo melodramma “Maometto ” 

da ultimare anche per la precaria salute di Gioachino, 

ancorché la notizia venne smentita da Filippo Galli, basso. 

Comunque la “prima ” del “Maometto ” registrò, non fu asso, 
una accoglienza senza calore; seguì poi il ritorno nella città 


romana (ove era giunto per una serie di concerti Paganini Niccolò) 
in cui soggiornava Massimo Taparelli dei marchesi d’Azeglio, si sa, 
esponente del regno sabaudo, cattolico e moderato, oibò, 
frequentatore di circoli artistici e letterati e anche pittore. 




E Rossini una volta fatta la sua conoscenza strinse sodalizio a tutte l’ore. 
Fu un trio, vedi lettor, d ’eccezionale spettacolarità di suonatori 
ciechi con maschere e “en travestì”, che con buoni umori, 




cantò a lungo nelle case e nelle strade. Finalmente 

al Teatro Apollo la sera del 24 febbraio del milleottocentoventuno 

andò in scena “Matilde di Shabran ”, salvognuno, 

grazie alla generosità di Paganini che dimostrò all’artista: 

Giovanni Bollo direttore venne colto da applausi 

e il primo corno Casacci si sentì male: mamma mia! 

Senza esitazione il grande violinista genovese s ’offrì 
di fungere da direttore e di suonare lì per lì 
l’assolo di corno mentre al cembalo Rossini in bellavista! 
Stendhal sentenziò “libretto esecrabile ma musica bella ”: 

Rossini chiuse così di fatto con Roma, ben bella, 
l ’ultimo Carnevale della sua giovinezza anche se la città 
papalina si avviava a non esser più quella di Canova, 
di Stendhal, di d ’Azeglio e dello stesso Rossini, cosa nuova, 
chiudendosi in se stesso divenuta più bigotta, 
di fatto più provinciale, e non come Bologna la dotta? 
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MATRIMONIO IN PIENA QUARESIMA 


Gioachino Rossini intanto rientrava nella città napoletana 

che agli occhi di Vienna doveva apparire, non cosa strana, 

come uno dei focolai di democrazia costituzionale più perniciosi 

per l ’assolutismo restauratore e l ’austriaca polizia 

non aveva ancora dimenticato l’Inno d’indipendenza, a cuori genesosi, 

composto dal nostro compositore per cui, mamma mia, 

alcuni incassi vennero devoluti alla patriottica causa. 

E ciò avveniva nel marzo del 1821 allorquando l’invasore 
austriaco aveva travolto le difese partenopee a tutte le ore, 
sia sul Garigliano sia in Abruzzo e così, a perduta causa, 
salirono alla forca i giovani ufficiali Morelli e Salviati. 

Sotto il profilo musicale e teatrale a Napoli s ’era trasferito 

il musicista francese Herold, già vincitore a bracci alzati, 

del “Prix de Rome ” e maestro di cembalo al parigino 

Theatre Italien per reclutare e far trasferire pian pianino 

artisti italiani nella capitale d’oltralpe. Uno dei quali 

fu ovviamente Rossini per la rappresentazione francese del “Mosè ”. 

Poi fu la volta dei cantanti Galli e Ambrosi e, verità è, 

i tenori Bordogni e Rubini, il violinista Viotti, tali e quali, 

la mezzosoprano Comedi che secondo Stendhal avrebbe amoreggiato 

con il nostro artista. Dopo una falsa diceria, certo dato, 

su una presunta apoplessia andava avanti il progetto d ’una tournèè 


di piacere di Rossini con Isabella e di una scelta compagnia 

del San Carlo a Vienna caldeggiato dal secondogenito, una magia, 

del Re di Napoli Leopoldo di Borbone. C ’è poi da dire che 

la madre Anna era allarmata per le poco raccomandabili 

frequentazioni femminili del figlio quasi trentenne, mirabili 

per la particolarità di contrarre veneree malattie e Gioachino 

l’assicurò dicendole di esser ormai indissolubilmente, e per benino, 

legato alla Colbran che gli aveva il carattere modificato 

e della sua generosità avendogli i suoi averi contestato 

(patrimonio valutabile in 40mila scudi tra il valore 

della tenuta di Castenaso, il denaro contante a tutte le ore 

e i preziosi in oro e argento).Il 21 dicembre Gioachino e Isabella, 

novelli Orfeo e Sirena, scrissero ad Anna Guidarmi una missiva 

in comune molto affettuosa ricordando in maniera ben bella, 

la “Zoreide ” che doveva riprendere a Ferrara. Piena come una stiva 

a Napoli s ’era preparata e poi eseguita, vedi lettore caro, la cantata 

“La riconoscenza ” musicata da Rossini sul testo, una connotata, 

del frate Gandino: con successo di pubblico alla presenza 

della reale famiglia. E intanto metteva, come lenza, 

in cantiere “Zelmira ” che registrò grande consenso 

nonostante la mediocrità del libretto. E così, caro lettor, penso 

anzi son certo con tal successo e con compiacimento regale 

si concludeva il soggiorno creativo, non a scendi e sale, 

di Rossini a Napoli: urgeva predisporre i passaporti 

onde partir per Bologna e poi per Vienna. E a forti 


tinte tale progetto si realizzò con tanta felicità: 

fama, prestigio, arte musicale, amore, denaro, ben si sa, 

e patrimonio e, cosa vuoi di più caro lettore ?, 

per render lieta all’unione delle simili fattezze a l’ore 

tutte, lui che da poco aveva compiuto trenta anni 

e Isabella, che aveva 7 anni di più, una matrimonio senza affanni? 



VIENNA: LA ROSSINIMANIA 


Era ormai diventata subito una voga, una moda, una mania 

di massa. “Ovunque Rossini si faccia vedere per le strade 

le finestre si riempiono di curiosi e gli va dietro comunque 

una folla così scrisse la Wiener Zeitung quando la notizia invade 

la città per l ’arrivo nella capitale imperiale dell ’artista, 

della Colbran e dei suoi compagni di canto e di viaggio, 

reduci, come abbiamo visto, dei successi, a largo raggio, 






napoletani grazie anche all ’opera di Barbaja, non in bellavista, 
del principe Metternich amante e appassionato dell’italiana 
musica e dell 'opera. Il soggiorno apparve, non una cosa strana, 
subito baciato da fortuna accompagnato da consenso popolare. 
Andarono a ruba i ritratti del compositore, a ben guardare, 
e anche le rossiniane celebri variazioni per chitarra, 
la fama del pesarese del resto era già uno stato di fatto 
a Vienna he già conosceva numerose opere come narra 
la cronaca. Vienna cominciò a meravigliarsi in toto per il compositore, 
al contrario per la sua sposa, sofferente per una bronchite a tutte l'ore, 
e nella città austriaca doveva prender, ancor prima dei quaranta anni, 
l'avvio verso un precoce declino vocale: certo ella colse 
alcuni successi strepitosi ma la sua voce, vedi caro lettor, raccolse 
non più virtuosismi ma rimanè appannata e pien di affanni. 

La preparazione musicale di “Zelmira ” mise in evidenza 
approssimativi tempi accelerati e l'assurda tendenza 
sbrigativa degli impresari, non di certo alla perfezione. 

L'eco della stagione viennese di Rossini e di “Zelmira ” 
risuonò in tutto il mondo anche se la consorte Isabella 
arrivò al debutto costipata e con paura, ammira 
quel che dico caro lettor, convinta di non aver la voce bella, 
piena d’insicurezza e di sgomento; in compenso il tenore 
David stupì i viennesi per gli acuti della sua voce. 

Meno bene andò l'altra prima, il “Corradino ”, per il compositore 
cosicché Rossini, grandissimo sarto teatrale precoce 


e bravo tessitore, rielaborò l ’opera e in tal modo riscosse 
applausi convincenti nelle repliche compresi, a gran scosse, 
lusinghieri apprezzamenti di Hegel e Schopenauer. 

E nella città austriaca avvenne l’incontro con il musicista 
Beethoven come narrato dall’abate Carboni in bellavista, 
incontro forse mai avvenuto (come con Schubert) e che 




"Rossini would've been a 
GREATCOMPOSER IF HIS 
TEACHER HAD SPANKED HIM 
ENOUGH ON THE BACKSIDE * 

BEETHOVEN ON ROSSINI 



Rossini ambiguamente mai commentò con precisione. 






Beethoven a dir il vero che avevaavuto come maestro 
l ’avversario “nemico ” di Mozart, Salieri, pieno d'estro, 
amava soprattutto Cherubini e apprezzo ’ il “Barbiere”per benone, 
passione ricambiata dal pesarese che dal teatro uscì 
entusiasmato nell’ascoltare /’ “Eroica”, la Terza Sinfonia. 

Durante questo periodo Gioachino si godette, una magia, 
la mondanità della capitale asgurgica tra un pranzo, lì per lì, 
di gala e un ricevimento mentre Isabella, la sua consorte, 
sembrava più nervosa, sempre più stanca, e non a volte, 
desiderosa di riposo. Considerevole poi l'amicizia 
con l'artista che consolidò con il principe Metternich, una primizia, 
cinico primo ministro, freddo artista della reai politik 
e tuttavia soggetto afebbrile passione musicale lì per lì. 

La capitale viennese era ormai diventata una rossiniana città: 
in strada era possibile incontrare signori che, ben si sa, 
ostentavano cappelli o cravatte alla Rossini, i menù 
alla Rossini furoreggiavano nei migliori ristoranti, tempo che fu! 

L'autentica moda anche quando a Vienna divenne ben popolare 
Gaetano Donizetti: il nome del compositore pesarese, a ben guardare, 




era sinonimo e garanzia di successo. Dopo il traferimento 
da Vienna a Castenaso che durò una settimana in carrozza 
nella villa circondata da giardini e boschi, in una terra dal vento 
accarezzata, ove si tenevano mondanità di una certa “fìgozza ” 
e d’eleganza anche musicale. Qui strinse sodalizio 
con il marchese anch ’egli compositore Sampieri, uno sfizio, 
che con la moglie Anna (l ’enciclopedica marchesina 
come la definì Gioachino) formava una coppia vivace da manfrina. 

Ma l ’ozio e il riposo non potevano a lungo durare 
perché c ’era il novello impegno per la Fenice, a ben osservare, 
della “Semiramide ”, e onorare l ’invito di Metternich di partecipare 
al congresso di Verona per la Santa Alleanza, cosa che ritardò 
nonostante il passaporto inviatogli dal cancelliere, per indisposizione 
di Isabella, cosa che impedì alla soprano di cantare, ben lo so, 
a Verona la cantata del marito “Il vero omaggio 
il programma dei festeggiamenti approntato, nota caro lettor, a raggio 
largo, era assai ricco, adeguato a una concentrazione di sovrani 
europei (imperatore d’Austria, Francesco I, lo Zar di Russia, brevi mani, 
Federico re di Prussia, Ferdinando di Borbone, Carlo di Savoia, 
Leopoldo granduca di Toscana e altri regnanti partecipanti con gioia 
nell’anfiteatro romano) assistenti alla musica rossiniana, non in sordine. 
Seguì a nella città lagunare a Santo Stefano, per la “Carnevaliana ” 
veneziana, il “Maometto” anziché “Zelmira”per non affaticare 
la voce della moglie (a tal proposito sulle locandine 
furono apposte lugubri scritte del tipo, da berline, 


“Pregate per l ’anima della Colbran Rossini con croci 

sulla scritta) per poi arrivare al debutto duetto senza incroci 

della “Semiramide ”, un ’opera ricca di grandi arie tra cui primeggia 

“Bel raggio lusinghiero ” da sempre, come scheggia, 

nel repertorio delle cantanti di grido; una composizione 

costituente una sorta di grandiosa e insieme raffinata 

sintesi dell ’ultimo periodo rossiniano maturo, che, per benone, 

si apprestava a lasciare per sempre l ’Italia almeno, non cannonata, 

come compositore di teatro. Fu successo quasi trionfale 

nonostante l’abbassamento di voce del basso Galli, poco male, 

raggiungendo le ventidue repliche: tuttavia nessuno poteva immaginare 

che quell ’immensa mirabile composizione, a ben guardare, 

sarebbe stata anche l ’ultimo melodramma in Italiadi Gioachino, 

grande, eccelso, musicista a cui dobbiamo fare un bell’inchino ! 




A LONDRA DUETTO CON RE GIORGIO 


Dopo otto intensissimi anni di vita la Barbaja-Rossini società 

poteva considerarsi sciolta e finita per sempre, ben si sa, 

rapporti che nonostante un tentativo a Parigi di ricucitura, 

due anni più tardi, dovevan considerarsi conclusi, una fregatura, 

nel 1823. L ’impresario avrebbe voluto legarlo ancora a sé 

e invece venne lasciato alle proprie imprese teatrali, va da sé, 

viennesi e partenopee, da un Rossini deciso ad andare 

prima a Londra e poi in modo onorevole a Parigi. Infine 

Isabella lamentava, angosciata, un offuscamento di voce confine 

triste, appassito. Anche all ’interno della coppia, aben guardare, 

i rapporti erano destinati a divenire sempre meno bilanciati; 

e così dopo un breve soggiorno nella capitale francese, a ampi strati, 

l’orizzonte londinese apparve nella vita del nostro compositore: 

a Londra, che pure risultava defilata dal flusso, a tutte le ore, 

della grande musica europea, quella rossiniana era conosciuta 

(“L ’inganno felice ”, “Matilde di Shabran ”, “Cenerentola ”, “Mosè ”). 

Nel 1818 era andato in scena il “Barbiere” ed infine, verità è, 

anche “Zelmira ” e “Semiramide ”. Senza l ’ausilio della poi riconosciuta 

capacità imprenditoriale di Barbaja, il nostro musicista si affidò 

in terra inglese, un po ’ frettolosamente, a Benelli, agente teatrale. 

A Londra la musica rossiniana fu molto apprezzata, niente male, 
anche se molti parlarono di invasione straniera con offuscamento 


dei compositori nazionali (invero pochi) tanto più che il compositore 
installandosi al nr. 90 di Regent Street, non solo i teatri conquistò 
ma anche le sale da concerto, le chiese, i salotti privati a tutte l’ore! 



E il 29 dicembre i coniugi Rossini furono invitati, ben si sa, 
al Royal Pavillon di Brighton dal Re, interessato 
a far la conoscenza dello straordinario musicista affermato 
che sapeva esser anche cantante come lui, non una novità, 
con voce profonda da basso. Anche in questa circostanza 
vi fu un caloroso colloquio, impreziosito dal canto 
e musica che sfociò in un idillio musicale e regale. 

Fu la premessa per un successo personale caratterizzato, niente male, 

da un Rossini con sulla spalla un variopinto pappagallo 

mentre si godeva la folla, dall’alto, uno sballo, 

dell’edificio di Regent Street. Gioachino ebbe tre giorni 

di tempo per preparare il debutto con “Zelmira ” che con contorni 

ottenne valido successo anche se la critica nell ’occasione affermò 

che l’opera era troppo “avanzata” per un pubblico conservatore, oibò, 









come quello londinese, indipendentemente dalla validità 
della musica e della voce di Garcia, all’altezza, là per là, 
della sua fama e delle frecciate al grande soprano spagnolo, 
una volta “prinadonna ”. Della musica rossiniana di “Zelmira ” 
molti non capirono la novità orchestrale; a prender la mira 
giusta si può dire che fu facile tornare alle consuete accuse 
di “fragore allemanno ’’. Un altro limite era, senza scuse, 
dell’impresario Benelli, incapace di fondere le varie personalità 
artistiche in una compagnia equilibrata e soprattutto affiatata. 

Fu la volta del “Ricciardo e Zoraide ” con, ben si sa, 
ripresa della Colbran e il consenso caloroso della cantata 
di Garcia anche se tiepido fu il successo. Nonostante ciò 
la fama era assicurata e con essa il fiume di denaro, oibò, 
arrotondato con lezioni private, ingaggi e la Rossini “fever”, basta 
e avanza, padroneggiava in concerti, in teatri, in ville di nobili, case 
private, nelle Serate House di Cambridge e, tabule rase, 
con il successo dell’astro nascente, il soprano Giuditta Pasta. 



Nel mese di giugno il musicista doveva affrontare 

la difficile prova della cantata composta in memoria, a ben guardare, 

di Gerorge Byron che aveva conosciuto a Venezia con fantastica 

gioia e che lui apprezzava come libero uomo. Seguirono concerti 

in onore dell’inglese (Almek’s Assembly Rooms) icona plastica 

e indi il “Pianto della Musa in morte di Lord Byron ” con solerti 

consensi. A fronte di tal positiva situazione le vite 

dei coniugi Rossini a Londra avevano cominciato con infinite 

interpretazioni, a dividersi con tristezza: avvilita 

e ormai alla fine della carriera Isabella era costretta a uscire 

dalla realtà affascinante e colorata, caro lettor, a ben udire. 

La cantante divenuta sublime dopo gli studi musicali 
intensi avrebbe taciuto per sempre: dalla prima interprete di vocali 
suoni di Elisabetta, Desdemona, Armida, Ermione 
e di tante altre protagoniste della scena rimaneva alla perfezione 
solo una sbiadita memoria. Ora era soltanto la consorte di Gioachino 
e per la coppia, una volta al massimo della gloria, fu un bel casino! 






ISABELLA TRISTE , SOLA E SENZA VOCE 


“Parigi è il paradiso delle donne, degli uomini il purgatorio 
e l ’inferno dei cavalli questo secondo il popolar scrittore 
Mercoy. Ma lo era anche per i musicisti stranieri? E’ notorio 
che nella capitale francese Rossini aveva, e a tutte le ore, 
molti amici e non pochi nemici annidati fin dentro 
il Teatro “aux Italiens ” che egli andava a guidare al centro. 
Insomma Parigi si riteneva il vero “caput mundi ” dell ’età 
moderna e la sua “Donna del lago ” in versione francese 
non piacque all’inizio tanto che fu subito tolta dalla scena 



(1824). A tale dispiacere si aggiungeva il dissapore 
con l ’italiano Paer che dirigeva la scena 
di quel teatro che era subentrato a Viotti. Con dolore 
Rossini tornò a Bologna evitandolo d ’incontrare 








a Ginevra che aveva già preannunciato due composizioni 
rossiniane a Londra tra cui “Ugo re d’Italia ” a gradoni. 

Il contratto che al rientro a Parigi Rossini ottenne dal sovrano 
d’oltralpe risultò regale con la possibilità, a mano a mano, 
di influenzare il corso della musica operistica in Francia 
(tra l’altro ottenne 20mila franchi oltre un alloggio 
al Bouvelard Monmartre e l ’abitazione di Sosthene, non una mancia, 
visconte, direttore delle Belle Arti, poi direttore dell ’Operài) 

A Gioachino fu data in sostanza libera mano, si sa, 
e così ingaggiò tenori, soprani (Curioni, Donzelli, 

Rubini) e poi l’organico dell’orchestra e, ben belli, 
numerosi strumenti compresi tamburi, grancassa, piatti, 
esigendo la banda in scena e il corpo di ballo, difatti, 
potenziò: insomma una vera e propria rifondazione 
musicale con nuove scenografie (Ciceri) e novelle 
innovazioni.Si può dir allora che il compositore, ben belle, 
concorse anche a gettare le basi, con Auber e Meybeer, 
del grand-operà dell’Accademia reale della musica dell’Opera: 











il tutto allestito con sfarzo davver monumentale 
rigenerando l’Operà e affinando il suo francese, niente male, 
Rossini dette così il via al “Viaggio di Reims”, cantata 
in occasione e in onore per l ’incoronazione di re X Carlo 
che desiderava riecheggiare i fasti del Re Sole. Con tarlo 
nella testa l’artista si affidò al suo estro: l’innata 
commedia iniziava con una musica ballabile, un galop 
alla francese, gradevole da ascoltare, con ritmi, lo so, 
del Rossini più ispirato, ossia una cantata scenica giocosa, 
sentimentale, trascinante e con pefetto balletto. Il firmamento 
luccicava di stelle della musica quella sera odorosa 
di novità sul palcoscenico della Salle Louvois, come vento 
fresco,con il virtuosismo del canto della Pasta con l’aria 
“Arpa gentil che fida tuttavia al Re non interessò 

molto anche se il successo fu discreto, questo ben lo so! 



In luglio Gioachino ebbe i primi seri problemi di salute, fatiche 
fisiche, tensioni nervose e stavizialimentari: antiche 


idee sull ’ “Ivanohe ” di Walter Scoi furono presto abbandonate 
mentre s ’addensava la rivalità fra i sovrani; scritturate 
la Giuditta Pasta e lafrancese Fodor Marielle, innate 
figure che dovevan sostituire Isabella nella “Semiramide ”. 
Inoltre la politica si riaffacciava nella vita del musicista 
rendendolo più ansioso che doveva,non in bellavista, 
comporre, pur con tante angosce, una nuova opera, “L ’assedio 
di Corinto ’’ in francese da parte dei Turchi mentre Isabella 
non sapeva più cosa fare stando ore e ore al tavolo, ben bella, 
da gioco in uno stato d ’afflizione; a ciò, senza rimedio, 
si aggiungevano le cattive notizie sulla salute della mamma. 
Finalmente “Le Siège de Corinthe ” andò, una manna, 
in scena il 9 ottobre 1826 con la ballata “Inno alla donna ” 
e con un coro e poi con la grande aria “Gran Dio 
Rossini fu applaudito a gran voce in teatro, ve lo dico io, 
ricevendo anche una bella serenata sotto il balcon di casa. 

E così Gioachino diventò in attesa della Legion, tabula rasa, 
d’Onore, compositore del Re e ispettore generale del canto 
in tutta la Francia con uno stipendio di 30mila franchi 
mentre, a fronte di tutto ciò, la madre moriva senza incanti! 





PARTE OTTAVA 



OLYMPIA E IL CONGEDO 



LA MORTE DELL \AMATISSIMA MADRE 


Mentre languiva la mamma Anna voleva Gioachino a sé 
ma lui aveva tanto da far in Francia con le sale, verità è, 
teatrali da gestire, con i cantanti da scritturare, composizioni 
sue e di altri da comporre e da programmare, e, non a gradoni, 
con un pubblico e una stampa sempre in attesa dei suoi doni. 

Ma a livello inconscio l ’artista temeva l ’incontro con la madre, 
forse l ’ultimo, e pertanto una crescente emotiva instabilità, 
una nevrosi oramai gli impediva di saltare su una carrozza, là per là, 
e partire verso l’Italia, come avrebbe dovuto a Natale nel 1826. 

Così scrisse alla madre sofferente, caro lettor ci sei?, 
pregandola di pazientare e dicendole di farsi dal marito regalare 
un bell ’abito come se ciò risolvesse il problema, a ben guardare. 

Non le accennò alla rielaborazione nel francese idioma 
del “Mosè e il Faraone ” o del “Mar Rosso ” come asino da soma 
affaticato. Inoltre le febbri terzane si erano accanite su un corpo 
attaccato già da malattia venerea che aveva, in un colpo, 
trasmesso alla consorte. Rispose la madre Anna con gran sforzo 
con poche righe ma il 20 febbraio in una giornata di gran gelo, 
l ’amatissima mamma lasciò la vita andando in cielo 
dopo un ’agonia molto dolorosa, morendo tanto credente. 

Nella vita di un figlio occorre dire che la prova più tremenda 
è veder la propria madre nel letto d’agonia e poi di morte; 


forse Rossini volle precludere questa visione poscia ammenda 

chiedendo, quella atroce esperienza, sapendo di non esser forte 

e i genitori gli avrebbero perdonato tutto quanto, è vero 

se il padre lo giustificò con i parenti, e son sincero, 

per la sua prolungata assenza che lor non comprendevano, si sa. 

Da un amico, Gaetano Conti, apprese del “fatai decreto 
successivamente il 26 marzo del 1827, cosa vera e non un ceto, 
come si dice a Genova,debuttò il “Mosè” e ,come ben si sa, 
il pubblico parigino fu avvinto sin dalle prime battute dell’orchestra 
in un ’opera quasi al completo rinnovata secondo, come infinestra 
esposta, lo stile drammatico francese fondendolo con quello 
italiano e suscitando un entusiasmo popolare, proprio ben bello! 



Le opere rossiniane del periodo italiano si susseguivano sulle ribalte 
parigine e con esse le protagoniste: debuttò pure una nuova 
Donna del lago ” Santina Ferlotti, Benedetta, sacripante, 
Rosamunda Piseroni, Maria Malibran all ’epoca diciannovenne 
oltreché naturalmente Giuditta Pasta. Poi nell’estate venne 
l ’occasione per una vacanza sulla costa atlantica per la coppia 






Rossini ove non tanto allegra per il compositore con doppia 
personalità in quel periodo in cui alternava ora gaie e allegre 
a ore tristi e noiose; e nel 1828 Rossini si era con negre 
energie, già spiato nella composizione della sua nuova grande 
opera ricavata da un dramma di Schiller dedicato alla grande 
libertà della Svizzera dalla tirannia straniera, 
il “Guglielmo Teli”, riscritto per la scena francese in maniera 
originale dal collaudato Eden de Jony. Tale composizione 
(al di là della promessa fatta al conte di Naippon per benone, 
sposo della vedova di Napoleone, Maria Luisa d 'Austria 
per un ’opera da proporre al ricostruito teatro ducale 
di Parma) doveva invece subire, cosa non originale, 
come verificatosi spesso nel passato, invenzione e rinvio. 

Ciò perché il pubblico reclamava un opera allegra, lo dico io: 
nasceva così “Il conte Ory ”, caro lettor, da presentare 
addirittura all ’Operà, composizione ricolma di brio, 
vino, follia, piacere e amore che ebbe molto successo 
in Francia e in Inghilterra, ma non in Italia, ritenuto un “cesso ” 
dalla Chiesa in quanto offensiva e perciò all ’indice riposta. 

Ora e soltanto adesso Gioachino poteva, a bella posta, 
dedicarsi in toto alla fatica creativa del grandioso “Gugliemo 
Teli ” giungendo a questo appuntamento senza difesa, senza elmo, 
e continuava a peggiorare con gran senso, ferma 
la concezione di colpa del compositore e per di più le spese 
mediche continuavano ad aumentare, un tarlo ossessivo che sorprese 



Rossini; e poi i medici imponevano a Isabella molto riposo 
e di coricarsi presto, perciò addio salotti, addio mondanità 
serale e notturna, addio a ricevimenti, un noioso 
tempo d’attesa: una vera e propria rivoluzione dei coniugi nella vita 
che si allontanavano l’un dall’altra lungo una latitanza infinita! 




GIUDITTA PASTA 
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Giuditta l’iuta, in Ntrméi inciùonc colonia. 
Milano, Mtalco Teatrale olla Scali. 









DOPO L IMMENSO “TELL ” IL SILENZIO 


“Sono al termine della grande opera Guglielmo Teli”: 

così il 15 ottobre 1828 Gioachino scriveva al Vivazza papà 

nella campagna del marchese Aguado; l ’artista ben 

aveva lavorato con qualche svago, vedi lettor là per là, 

di pesca e campestre che lo aiutarono della dimensione creativa. 

Ma il termine tardava a realizzarsi, certo non una novità, 

per la malattia di Isabella, cronica, dolorosa e ben attiva 

con continue cure di salassi e di mercurio. Inoltre non da poco 

occorreva pensar alla sostituzione della brava Cinti ma 

che rimase incinta si pensò allora di sostituirla a fuoco 

lento con Anna Mazzajfa le cui prove non furono soddisfacenti; 

si approfittò allora per allungare i preparativi in un momenti 

dilatati, per la scelta di costumi, in attesa del parto, 

e infine il Jury d ’oltralpe, devi saper lettor, come sarto 

esigente, approvò i primi tre atti obiettando sul quarto 

lungo e con poca azione. Nel frattempo ci fu il contratto 

con cui il pesarese s ’impegnava a musicare opere nel numero di 4 

nel decennio successivo per ottenere dal Re un vitalizio, 

cosa che avvenne nel mese di maggio: un vero e proprio sfizio! 

Si pensava che l ’opera doveva in giugno debuttare 
ma non fu così a causa di una raucedine della protagonista; 
finalmente la sera di lunedi 3 agosto l ’opera a prima vista 


in scena andò alla Salle Peletier, teatro dell ’Accademia reale 

di musica, innanzi a un pubblico qualificato sotto il profilo musicale, 

proveniente dal mondo della cultura, delle banche, dell ’alta burocrazia, 

dell’industria e della mondanità. Sin dall’ampia ouverture 

pubblico e critica compresero di trovarsi su misure 

dinnanzi a un Rossini nuovo, inedito, pieno di ritondante maestria, 

con lo sguardo che coniugava italiana musicalità 

con connotati d ’oltralpe, una vera e bella architettura 

sinfonica e melodrammatica, confezionata quasi su misura, 

sul contrasto tra uomo e natura, tra autorità e libertà. 

Lo spettacolo risultò imponente dal punta di vista musicale 
e teatrale con la scena di Ciceri, i costumi di Leconte 
con i balli e coreografia di Taglioni e con la figlia, a sale 
e scendi, deliziosa danzatrice, con la compagnia di canto, 
insomma il tutto destava entusiamo ed ammirazione. 

E un contributo decisivo lo dette Solomè alla perfezione, 
direttore di scena, impareggiabile nel guidare all ’azione 
i cantanti; la critica, al di là di qualche appunto 
sulla durata dell ’opera di ben cinque ore, a tutto punto, 
sottolineò il genio di Rossini con l ’Inno della libertà. 

Fu nominato Cavaliere della Legion d'Onore, ben si sa, 
e con il “Guglielmo Teli ” concluse la carriera dell ’autore 
per le scene ma non per la composizione che continuò a tutte Corel 
Bellini parlò di una nuova “Divina Commedia ”, Donizetti Gaetano 
disse che Gioachino fu aiutato dal gran Dio componendo man mano, 



opera che fu rappresentata in Italia per la prima volta 
nel 1831 a Lucca al Teatro del Giglio, una vera svolta. 

Rossini poi dovette di fretta ritornare in Francia in quanto 

il nuovo Re, Filippo Egalitè, gli aveva abolito il vitalizio 

e a ciò s ’aggiunse la tristezza atteso che di fatto il sodalizio 

artistico e d ’amore tra lui e la moglie Isabella 

si stava ormai usurando mentre tra i due, non ben bella, 

calava la notte di diffidenza e quasi d’ostalità novella 

specie da parte di lui, ormai lontano, fisicamente e affettivamente, 

insomma il matrimonio era agli sgoccioli sfortunatamente! 



VITTORIO EMILIANI 


IL FURORE E IL 

SILENZIO 

VITE DI GIOACHINO ROSSINI 













A PARIGI DALLA BELLA OLYMPE 


Dopo aver ascoltato la corale preghiera del “Mosè ” 

Honorè de Balzac, definendolo sublime ebbe a dire 

che Rossini non avrebbe potuto andar più in alto, verità è, 

ma forse non ebbe ragione in quanto, a ben dire, 

il finale del “Guglielmo Teli ” toccò la vetta, 

e non a caso con quest ’ultima opera si concluse così in fretta 

la sua carriera teatrale quando già Stendhal cominciò 

a scriver, a soli 37 anni, la sua biografia, ben lo so! 



Dopo il nuovo commiato da Bologna nel 1830 l’artista 
tornò a Parigi per dirimere raggrovigliata, non in bellavista, 
questione della sospensione della pensione reale, 
operata, come detto, da Luigi Filippo in modo surreale; 
si fermò anche nella capitale francese per un progetto 
musicale relativo a una nuova opera, da far non di getto, 


tratta dal “Faust ’’ di Goethe e per ridurre a tre atti 
il “Teli” e pure per dare consulenza all’ “Euriante”, 
una bella opera di Weber, contrastato seduta stante, 
dai critici antirossiniani, a parole e non a fatti. 

Rossini aveva previsto di fermarsi a Parigi per poco tempo 

e invece ci rimase per cinque anni con Isabella 

sorvegliata dal padre Giuseppe: i loro legami da tempo 

si stavano allentando poi lei spagnola, non ben bella, 

non aveva radici in Italia, ormai ex diva ridotta 

a qualche divertissemant salottiero e concerto in serata condotta 

tra pochi amici, moglie separata di fatto da un marito 

lontano e in tutti i sensi. Da un esame approfondito 

non era mai stata, fuori del palcoscenico, una bellezza 

e ora, con il passar degli anni e con raggravarsi dei malanni, 

era diventata fatalmente senza tanta dolcezza, 

poco simpatica vivendo ormai senza interessi e da anni 

senza affetti. Eccedeva nel bere e nel perder denari 

al tavolo di gioco mentre la sua salute peggiorava e non rari 

anzi aumentavano i debiti a medici, chirurghi e speziali, 

cosa soprattutto per i debiti di gioco, che a dardi e a strali, 

mandavano in bestia Gioachino che parlava con la consorte 

tramite il Vivazza e così le ridusse, a mala sorte, 

il mensile. La reazione della Colbran fu furibonda 

innanzi al comportamento del marito, davvero maniacale, 

senza contar quello del suocero, eccessivo e da gendarme. 


Intanto al teatro comunale di Bologna senza allarme 

ma con entusiasmo andavan in scena i melodrammi rossiniani 

mentre i moti liberali del 1831 erano scoppiati da sciamani 

con la musica dell’Inno nazionale italiano di Gioachino 

tratto dal “Guglielmo Teli ” e anche questa volta per benino 

l ’artista ne era ignaro; Ciro Menotti capeggiava 

i patrioti liberali ma la rivolta fu sedata e penzolava 

poi il corpo dell ’eroe impiccato con Borelli. Nonostante 

ciò le stagioni musicali si susseguivano mentre il musicista 

a Parigi accettava di musicare uno “Stabat Mater ” non in bellavista 
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in quanto la sua salute peggiorava (lombagia e uretrali malanni) talché 
Rossini ricorse all ’amico Tadolini: il venerdì santo, verità è, 
del 1832 venne eseguita, composta dall’artista e Tadolini. 

Ma che cosa rendeva difficile, problematico e a gradini, 
al di là delle pessime condizioni di salute, il rapporto 
tra il musicista con la creazione musicale ? E con supporto 
soprattutto con quella teatrale? Quali erano gli ostacoli 








psicologici, culture che si frapponevano tra lui e i mentali malanni? 

Anzitutto egli proveniva, devi saper lettor, da una precoce carriera 

musicale e teatrale che gli aveva regalato, cosa ben vera, 

tanti successi in un arco temporale di appena venti anni, 

consensi pieni di furore, deliri anche con affanni 

oltre a dover patire numerose vicende spiacevoli, incidenti, 

difficoltà legate a invidie e perfidie. Tensioni e conflitti 

che avevan concorso a renderlo stanco, fragile, con afflitti 

pensieri e preoccupazioni, con manie e e malattie, oltre la morte 

dell ’amata mamma, il rapporto non facile, a volte, 

con il padre Giuseppe. Carriera che lo aveva reso ricco 

e lui soleva dire “una volta la musica veniva da me 

ed ora son io che devo andar da lei ”, come a pocker mi ci ficco 

a piatto ricco, con pigrizia che nascondeva insicurezza, 

logoramento creativo e soprattutto questo era un pensiero 

dopo la grandiosa composizione del “Guglielmo Teli”: è vero 

che lui era stato un conservatore, un musicista della Restaurazione 

anche se con cenni liberali ma era ormai alla perfezione 

arrivato il tempo del Romanticismo con Bellini e Donizetti 

ancorché era stato bel lui a chiamarli a Parigi. Insomma 

erano tante le ragioni per giustificare, in modo perfetti, 

un silenzio teatrale, sfinge apparentemente impassibile, non somma 

cosa, che a colpi d’ironia, a volte corrosiva, aveva costruito 

fra l ’allegro e il nevrotioco, il proprio “doppio ” dedito ai piaceri 

delVimpigrimento, a quelli della tavola soprattutto, non il dito 


mettiamo nella piaga car lettor; per non parlare volentieri 
dei piaceri dell ’eros che le precoci malattie lo avevan limitato. 



Eppure in questa stagione ben difficile per l’uomo Rossini 40enne, 
senza una vera patria, diviso tra Bologna e Parigi, ben afflitto 
da molti mali fisici e nervosi, tendente alla depressione perenne, 
fortunper lui ecco spuntare ai suoi occhi una donna d’accecante 
bellezza e appartenente alla mondana parigina: tanto la sua avvenenza 
quanto poco le sue virtù, la Olympe Pèllissier infatti, fitto fitto, 
era considerata la più bella cortigiana della capitale, una semenza 
l’aveva definita de Balzac che con la donna ebbe una breve relazione 
e che lo scrittore la stessa donna presentò a Rossini divenendo amico. 




E come a volte capita a volte l’ex cortigiana calcolatrice, dolce come fico, 
smentì chi la considerava tale. Con il maestro Rossini si dimostrò 
moglie-madre rivelandosi compagna soccorrevole e paziente, 
sensibile e anche e soprattutto consorte-infermiera; effettivamente 
Gioachino doveva aver notato quella giovane affascinante, ben si sa, 
allora in verdissima età, già al simposio trionfale al braccio di Vernet, 
pittore alla moda, insomma “femme fatale ” agli occhi del compositore. 
Anche la donna aveva avuto una sua carriera teatrale a tutte le ore 
e la sua algida, levigata bellezza le aveva aperto le porte dei salotti 
e la protezione di alcuni grandi ricchi artisti (Balzac, Veron Suè, 

Vernet). Nel 1832 scoccò la scintilla tra Rossini e la Pèlessier 
quando l ’artista le dedicò la cantata “Giovanna d’Arco ”. 

E’ indubbio che l’allor 33nnefu affascinata a tutto arco 
e frecce d’Eros, dalla personalità del musicista, definito 
il “Napoleone della musica”, uomo d’acuta intelligenza. 




Ella anelava a un rapporto stabile, non precario, ben definito, 
ricco di tenerezze, tendente a un riconoscimento con semenza 
sana, sociale (non più da mantenuta) a fianco a un personaggio 
influente e facoltoso. Olympe qualche anno dopo, a largo raggio, 
ebbe a dire d ’aver trovato in lui “amicizia, bontà, protezione ” 
che fu folgorato dalla donna, dalla femmina bella alla perfezione, 
dal volto e dal corpo perfetto, seducente ed esperta a ogni erotico gioco. 
Il loro rapporto subito intenso fu presto notato, e a lento fuoco, 
dal mondo parigino: a Bologna Isabella ne venne a sapere 
qualcosa dopo mesi sperando che era soltanto, a ben vedere, 
un pettegolezzo ma subito dopo la moglie Colbran constatò 
che ben diversa era la realtà, né bastò a rassicurare 
i suoi timori un regale di un abito alla moda, a ben guardare, 
che Rossini le spedì a Capodanno del 1834. Quando ella 
gli chiese spiegazioni lui da pavido le rispose, ben bella, 
che la famiglia era la cosa più importante e che nella città 
francese lo tratteneva il problema del vitalizio, ben si sa! 

In realtà egli si rendeva conto che era a proprio agio 
con una donna più giovane, bella, in salute, buon presagio 
per il futuro: lei inoltre lo sapeva comprendere bene 
in anticipo, assecondare, assistere, dimostrandosi d ’esser capace 
di amministrare la casa con sobrietà, un po ’ estranea al problema 
di Gioachino per la moglie che lui cercava di rimuovere, da rapace. 
Nonostante affacinato da Olympe Rossini dai medici fu 
consigliato di tornare a Bologna, cosa che dopo fece, orsù, 


accomapguato da fidati amici, Severini e Robert anche se 
andò dopo di nuovo a Parigi ove l’aspettava la Pèllisier e, verità è, 
ove finalmente ottenne per sempre il famoso vitalizio. 

Nel 1836 intraprese il primo e unico viaggio in treno 
in Belgio e in Germania, insieme all’amico banchiere, inizio 
di una grande intesa, l’ebreo Rothschild, e, senza freno, 



a Francoforte ebbe l ’occasione di conoscere Felix Mendelsshon. 
Nel frattempo il nostro compositore continuava a coltivare 
la musica con le “Soines musicales ”, arie, a ben guardare, 
per pianoforte su testi di Metastasio e soprattutto di Regoli 
che aveva appena scritto il libretto dei ‘Puritani ” di Bellini. 
Superati ben presto i contrasti con quest’ultimo per gelosia 
verso Donizetti, Rossini agevolò il musicista, una magia, 
catanese procurandogli la scrittura al Teatro Italiano. Bellini 
doveva spegnersi purtroppo a Parigi a 34 anni appena in tempo 
per assaporare il fragoroso successo della sua opera I Puritani ” 





con cantanti tutti amici di Gioachino e, brevi mani, 

con il pubblico in lacrime dopo la grande scena della pazzia 

di Elvira e il delirio con il duetto “Suoni la tromba 

intrepida io pugnerò da forte Era sempre melodia 

ma lampante che il mondo del melodramma aveva, un bomba, 

intrapreso nuove strade che Rossini non era più in grado 

di percorrere: a lui però il merito d ’aver chiamato di buon grado 

a Parigi Bellini, Donizetti e Merendante; e poi organizzò 

i funerali del musicista catanese, con il cuor commosso, ben lo so! 



FOLLE ED EMOZIONE PER LO “STABAT” 


Gioachino era ormai un cittadino d’Europa anche se 
spesso si sentiva un vero apolide; trovava Bologna 
affettuosa e amabile, piena d'amici, non una rogna, 
con un popolo mordace, belle donne e campagna, verità è! 






Tuttavia a volte gli sembrava angusta, a differenza 
di Parigi, stimolante, varia, capitale anche se, da lenza, 
aveva acquisito il vitalizio ma avvertiva che i Francesi 
l’avevan messo un po ’ da parte: Meyeerber, Bellini 
e Donizetti guadagnavano più spazio. Le opere di Rossini 
vennero eseguite (“Matilde di Shabran ” con il tenore 
Duprez, quello del “do di petto ”, l ’ “Otello ” con Maria Malibran, 
il “Barbiere” nel 1835) ma trionfava la “Norma ” di Bellini 
in varie edizioni con le grandi Giuditte, Grisi e Pasta. 



Musicalmente il Romanticismo avanzava e basta 

e i mali non venivano mai da soli: il buon papà Vivazza 

s ’era fatto anziano e malaticcio, c ’erano i contrasti con Isabella 

mentre la sua nuova donna, Olympe Pèlissier,una gazza 

non ladra ma intelligente, aveva stabilito per lettera, ben bella, 

un bel rapporto con il padre Giuseppe e lo sarebbe stata 

anche con la moglie dell ’artista se ella, affogata 

nel suo bicchiere, non avesse fatto finta di non capire. 






Rossini poi tornò a Bologna raggiunto, caro lettor stai a sentire, 

poco dopo dalla francese preparata ad affrontare 

un menage complicato e fu la stessa Isabella, a ben guardare, 

che l ’invitò a pranzo nella villa di Castenaso, 

accogliendola con squisitezza anche se, a puro naso, 

sapeva di aver poche carte da giocare mentre la Pèllissier 

era colpevole di misurarsi in un ambiente, verità è, 

bigotto e così distante da Parigi. 1 rapporti 

infatti si guastarono ben presto fra le donne a tinte forti 

mentre Rossini aveva scelto la via del silenzio 

e del riserbo con diplomazia. In questa situazione 



la sua musica languiva sonnecchiante, e non per benone, 
nella sua testa di “fratello di Raffaello lui era propenso 
per una separazione legale con la Colbran che avvenì 
previo rendita mensile di 210 scudi oltre il godimento, lì per lì, 
della villa di campagna dopodiché l ’artista con la Pèlissier 



s ’accasò a Milano ove lo raggiuse la notizia, così com ’è, 
dell ’incendio del Teatro Italiano parigino che vide la morte 
del suo amico confidente Severini provocando al musicista 
una depressione e uno sconforto. Poi tornò a Bologna in bellavista 
con Olympe nel ’38 in un piccolo alloggio alla men forte. 

La francese aveva preso comunque in mano le redini della situazione, 
organizzava serate rendendogli la vita piacevole alla perfezione 
(“la mia provvidenza ” come ebbe a definirla il nostro compositore). 
All’inizio di quell’anno il Liceo Musicale gli propose a tutte le ore 
la consulenza onoraria, cosa che lo gratificò proprio in quel momento 
ove lo raggiunse la morte del padre con disperazione forte come vento. 

A giugno Rossini partì con Olympe verso la città partenopea 
passando perPesaro omaggiato, pensa lettor, dalla banda militare 
e poi per Roma, rivedendo amici e ammiratori con nomea 
ai quali manifestò le qualità della sua donna, la bella Olympe. 

Tornato a Bologna si dedicò caro lettor, al Liceo Musicale 
con rigore e professionalità da proprio e vero direttore a pepe e sale, 
e nel frattempo gli giunse la proposta di dirigere il Conservatorio 
napoletano ma la sua attivitàa Bologna era fervente, non mortorio, 
poi con stupore fece conoscere Venezia alla sua donna e intanto 
lavorava allo “StabatMater” sostituendo con nuova musica, fra l’altro, 
quella del Tadolini, musica che venne rappresentata al Teatro Italiano, 
nel frattempo ricostruito, con successo di pubblico e di critica brevi mano. 
Trionfo che venne replicato nella sua Bologna con l ’orchestra diretta 
da Donizetti, ove lui apparve alla fine sul palcoscenico in presa diretta! 


1848: FUGA NOTTURNA DA BOLOGNA 


Dopo tanto silenzio l ’eco internazionale del successo 
dello “Stabat Mater ” a Parigi, a Bologna, a Vienna, 
aveva risvegliato speranze e aspettative e quel “cesso ” 

(contrario ai moti rivoluzionari) di Mettermeli, a strenna, 
si aspettava dal pesarese altre creazioni che distensivo 
e apparente trovava l’interessarsi della didattica attività 
al Liceo Musicale, scrivendodi persona esercizi di canto creativo. 



E Rossini diresse l’esecuzione per la prima volta il 19 

marzo 1843 della 7 A sinfonia beethoviana, non occorre la prova del 9, 

nella città petroniana, unitamente al Requiem mozartiano 

riproponendo spesso e volentieri Haydn e al teatro, breni mano, 

Contacavalli del suo “Otello ’’. L ’anno successivo, il 1844, 

in un anno abbastanzasereno nella vita del musicista, 


nonostante i malanni della vescica, ma l ’anno dopo in bellavista 

arrivò la notizia che Isabella Colbran giaceva in quattro 

e quattrotto, molto grave nella villa di Castenaso, 

colpita da crisi gastrica e gonorrea. E Gioachino, non fu un caso, 

emozionato, rimise piede nella villa di campagna 

dove s ’era sposato e vissuto felici anni. Non lagna 

ma pena straziante che si trascinò sino al quarantasei 

quando il più grande soprano rossiniano, caro lettor ci sei?, 

Isabella, la moglie separata del compositore, si spense a 60 anni. 



SRossinissimo! 
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Venne sepolta accanto al padre Jaun alla Certosa di Bologna 
mentre la villa fu serrata a lungo, una vera e propria scalogna, 
finché nel 1851 fu venduta da Rossini con affanni. 

Intanto il giugno del 1846 sembrava aver aperto 

una nuova, entusiasmante stagione per l’Italia e per gli Stati 

pontifici: dopo alcuni papi reazionari era stato 

eletto il cardinale di Imola, Giovanni Mastai Ferretti, ad aperto 

cielo, marchigiano di Sinigallia e che aveva suscitato 

entusiami tra i patrioti e nell ’occasione dell ’amnistia 


da lui concessa, Rossini a sua richiesta certo dato, 
compose l’Inno popolare “Su fratelli, letizia si canta”. 

Il 16 agosto del ’46 Gioachino s unì in matrimonio, a cantar 
cori, con Olympe in un ’atmosfera sobria e riservata 
andando ad abitare nella villa dell ’amico tenore Donzelli, 
nel palazzo Sanguineti in strada Maggiore, una cannonata. 



Rossini però a Bologna si ritrovò poi fra quelli 
accusati di esser “avaro ” con i patrioti, di esser troppo amico 
di Metternich e di poco impegno verso il Liceo musicale come fico 
non dolce e nonostante ciò l’artista fu invitato a elaborare 
una musica in onore del Pontefice Pio IX che all ’epoca assieme 
a Carlo Alberto di Savoia suscitava entusiasmo a ben guardare, 
cosa che fece rimescolando pezzi del “Ricciardo ” e dell’ “Assedio 
di Corinto ” confezionando una cantata con personaggi e con rimedio, 
vedi lettor, tipo VAmor pubblico, la Speranza e il Genio cristiano. 

A seguito dei fermenti liberali molti Stati d ’Italia furono costretti 
a concedere costituzioni, caro lettore, più o meno a denti stretti 


con sollevazioni popolari e a Bologna s ’aprì campagna d’arruolamento 
cui parteciparono anche due sacerdoti, veloci come il vento, 

Bassi e Gavazzi e quando la banda militare omaggiò l ’artista sotto casa 
cifuron applausi ma si registrò anche dissenso che impallidì, tabula rasa, 
Olympe e quella notte stessa la coppia di gran fretta verso la fiorentina 
città scappò; seguì perciò una missiva con cui si pregava, non in sordina, 
all ’artista di far ritorno a Bologna. Il compositore aderì componendo 
anche un Inno patriotico musicale poi eseguito in Piazza maggiore: 
intanto il 29 aprile 1848 papa Pio IX aveva sconfessato, a tutte le ore, 
la guerra che Carlo Alberto aveva mosso all’Austria di fatto togliendo 
l ’appoggio alla causa italiana. Il sovrano savoiese perse a Novara, 
costretto a firmare l ’amnistia e andando in esilio, sconfìtta amara. 
Accaddero poi fatti gravi: a Bologna caddero, a causa persa, 
tanti patrioti, a Roma fu pugnalato a morte Pellegrino Rossi da Brunetti 
Luigi, figlio di Ciceruacchio, mentre il papa si rifugiò a Gaeta e in netti 
modi fu costituita la Repubblica Romana, che cadde a causa dei francesi. 
Quando Rossini decise di far ritorno a Firenze ove fu colpito da nervi tesi 
sfocianti in grave depressione tanto da puntarsi il coltello in gola ; 
decise allora di recarsi a Parigi per una cura, soggiornando prima 
a Pesaro, Nizza e in Germania cercando sollievo dalla sera alla mattina! 





AI PARIGINI L ’ESTREMO CAPOLA VORO 


Era finalmente a Parigi dopo un mese di viaggio e la trovò 
profondamente cambiata: interi quartieri medievali, oibò, 
erano stati spazzati via. Ritorno dopo venti anni d’assenza 
e lui appariva molto più vecchio dei suoi 63 anni, l’essenza 
della fiacchezza fisica e mentale, accompagnato dalla consorte, 
oramai matronale e non più cortigiana più bella di Parigi. 

I due coniugi con poca servitù andarono prima con fortuna sorte 
ad abitare fra la Maddalena e l ’ Operò e poi al Bouvelard italiano 
con vita sociale più qualificata che sperava in una nuova opera teatrale. 
I coniugi poi maturarono l ’idea di trasferirsi in villa a Passy man mano, 
vicino al Bois de Boulogne, quartiere residenziale: fu festa fenomenale 



la posa della prima pietra della cortuendo villa poi arredata riccamente 
ove organizzò salotti, cene, ricevimenti, concerti a cui parteciparono 































la miglior crema della vita artistica e culturale di Parigi e del mondo 
(ebbe modo di conoscere Richard Wagner) divertendosi a tutto tondo, 
anche con Auber, Gounod, David, Thomas, Verdi, astro nascente, Litz. 

E inoltre le prime donne: il contralto Albani Manetta, Adelina Patti, 
le sorelle Marchisio, Erminia Frizzolini, questi non son parole ma fatti: 
e poi la Giulietta Grisi, la silfide del ballo, la danzatrice Maria Taglioni, 
insomma incontri pien di personaggi con cui condividere tante emozioni! 



IL CONGEDO DEL CIGNO DI PESARO 


Dal fondo della memoria chissà quanti fantasmi inquietanti 
venivano incontro, insieme a momenti lieti ormai remoti, 
alTimmancolito Gioachino in quegli ultimi anni di vita nei tanti 
giorni di prolungata infermità e nelle notti d’insonnia e pien di moti, 
rimembrando con nostalgia le “Sei Sonate a quattro ’’ da lui 
musicate nel lontano 1804, a soli dodici anni, onde per cui 



si commuoveva al sol ricordo. Ma la musica era dentro di lui, 
sempre, e così andò componendo una musica religiosa, una novella 
composizione, una Messa “petite ” e insiem “solennelle ” composta 
con infinita qualità a Passy ed eseguita il 14 marzo del 1864 apposta 
alla presenza di Auber e Meeyerber entusiasti, musica tanto bella! 

Il 1867fu anche l’anno della sua ultima composizione 
pubblica con l ’inno a Napoleone III eseguito nella capitale 
francese con orchestra di 800 elementi, l’anno dell’esposizione 
universale.Poi l’anno seguente, il 1868, ebbe luogo all’Operà 
la 50ntesima replica del “Guglielmo Teli”, caro lettor che lo dico a far? 
Ebbe giorni di agonia terribili e non faceva che gridare 
emettendo lancinanti lamenti: “Vengapure la Comare!” 

Alle ore 23 della sera del 13 novembre il medico d’Arcon in alto mare 
potè solo constatare che s ’era spento “l Imperatore e il Divino 
Maestro della Musica ”. Tante le persone in Chiesa della Maddalena 
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tanto che la salma dovette esser trasportata a quel sito vicino 
della Trinità con cinquemila partecipanti e assistenti di gran lena 
fuori della Cattedrale con programma musicale dello “Stabat Mater”, 
di arie del “Mosè ”, del Requiem di Jommelli e della marcia funebre 
dell’ Eroica di Beethoven. Un decennio più tardi Olympe, moglie-mater, 
l ’avrebbe seguito nell ’al di là e le due salme furon trasferite a Santa 
Croce fiorentina, l’urna dei forti, ove riposano le spoglie, in santa 
pace, di italiani famosi da Michelangelo a Galilei, dall’Alfieri al Foscolo. 















PARTE NONA 



ROSSINI: CHI ERA COSTUI? 


GIOACHINO ROSSINI: CHI ERA COSTUI? 


La superba parabola del genio rossiniano a tutti è certo 

ben nota: allievo di Mattei a Bologna, precocissimo 

come cantante e cembalista, incomincia a scrivere con estro 

per il teatro non ancor ventenne, riscuotendo a viva voce 

lusinghieri successi nei teatri di mezza Italia. Le sue composizioni 

vengono rappresentate a Venezia, Milano, Bologna, a gradoni, 

e così via, poi a Napoli e nel 1816 esplode a Roma 

con il “Barbiere”. Nel 1822 va a Vienna ove conosce Beethoven 

e l ’anno dopo dirige propri lavori a Londra, carico come asino da soma, 

nel 1824 nella capitale parigina come direttore del Theatre Italien 



per esser nominato poco dopo compositore del sovrano. 

Al culmine della carriera gloriosa all’età di 37 anni 
cessa improvvisamente di produrre per il teatro, senza affanni, 
e passerà altri 40 anni di vita ricordato pian piano 
dalla venerazione di musicisti di tutto l ’intero mondo 





ma componendo ormai soltanto qualche brano a tutto tondo 
anche d ’eccezionale rilievo, per lo più di musica sacra, 
vocale e da camera. I suoi funerali, cosa rara non sagra, 
furono solenni e nel 1887 la salma fu trasportata 
a Santa Croce a Firenze, una vera e propria cannonata! 

Rossini fu musicista essenzialmente teatrale ma le sue sinfonie, 
le sue ouvertures d’opera sono entrate da tempo con energia 
nel normale repertorio concertistico. In tali ouvertures adottò 
il modello italiano classico, di tipo brillante, ma, ben lo so, 
a volte vi introdusse anche dei temi trattati dell ’opera in modo 
da avvicinarsi in questo piuttosto che al modello gluckiano. 

In ogni caso le sue “Introduzioni ” rimangono non un nodo 
da sciogliere ma modelli generali di pregnante eleganza 
strumentale di tipo smagliante anche se non mancano, una flagranza, 
momenti di pensoso raccoglimento come nel celebre e famoso 
adagio del “Guglielmo Teli”. Nelle sue composizioni, in modo brioso 
v ’è la viva, arguta presenza di un uomo che vede 
nella musica un gioco sublime a volte, e si vede, 
velato da un ’ombra di melanconia e che alla tristezza cede! 
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ROSSINI E LE SUE SINFONIE 


Le sinfonie di Rossini si eseguono anche in concerto, 
forse perché Gioachino è il più sinfonico, di certo, 
degli operisti italiani suoi contemporanei? Lui, caro lettore, 
le componeva in un lampo! “La sinfonia dell’ “Otello” 
la composi in una piccola camera del Palazzo, a tutte l'ore, 

Barbaja di Napoli dove il più selvaggio dei direttori, ben bello, 
mi teneva prigioniero con una sola scodella di maccheroni 
e sotto la minaccia di non farmi uscire prima che, a gradoni, 
avessi scritto l’ultima nota. La sinfonia della “Gazza ladra ” 
la composi il giorno stesso della rappresentazione, una sagra, 
(come del resto accadde a Mozart con il suo “Flauto magico ”) 
in una soffitta della Scala ove l ’impresario mi aveva rinchiuso. 

Per il “Barbiere” la cosa fu più semplice perché la presi in prestito 
dall’ “Elisabetta ”. Il pubblico ne fu contento (non tragico). 

Quella del “Conte Ory ” la composi mentre pescavo a piedi nudi 
nell’acqua e in compagnia di Aguado. La sinfonia, a polsi nudi, 
del “Guglielmo Teli ” quasi nelle medesime circostanze ”. 

Questo è quello che Rossini diceva di sé, fuori dalle stanze! 

Quasi tutte le Sinfonie dell’artista sono dello schema francese: 
breve introduzione, esposizione, divertimento, ripresa cortese 
e coda; c ’è da dire che il nostro musicista amava la forma-sonata 
all ’italiana (tema principale con derivazioni, una vera cannonata, 


e rondò finale). Caratteristica del Rossini delle sue Sinfonie 
è il “crescendo ”, movente dal pianissimo, via via 
sempre più gorgoglio, un crescendo boccheggiante, un trambusto 
ove tutti battono i loro colpi per raggiungere la piena allegria. 
Altra caratteristica è il recitativo sinfonico: sopra, fuor di busto, 
nelle parti vocali una declamazione con ritmi restringenti, 
interruzioni, riempiture, una o più note anche a distanza 
di piccoli intervalli, martellate sulle parole, sotto una melodia 
spumeggiante dell’orchestra di solito piena di brio, una magia, 
d’ironia guizzante. Modello: la “Calunnia” del “Barbiere”, 
dal venticello al colpo di cannone che di certo non è un calmiere! 















ROSSINI L ’ OLIMPICO 


“Rossini l ’Olimpico ” è il titolo, devi saper lettor, di un ’ampia biografia 
rossiniana scritta dal Roncaglia, definizione che suggerisce, mamma mia, 
visioni serene, distaccate, un bonario sorriso, una ricca e bella 
tavola imbandita. Ma era questo il vero figlio di Vivazza, Gioachino? 

Il musicista si lamentava spesso delle notizie che, cosa non bella, 
circolavano sulla sua persona e sulla sua vita. “Le mie biografìe 
son piene di assurdità e d ’invenzioni a questo stato di cose 

di certo aveva contribuito lo stesso artista sia per, a jose, 
l’estrosa vivacità dei suoi anni giovanili, sia delle magie, 
per quell ’abitudini al sorriso verso gli altri e verso se stesso: 
una maschera olimpica, quella stessa che nascondeva, come fesso, 
l’uomo dall’artista. Ma dopo tante biografie, prima di tutto, 
quella titanica del Radiciotti che ci hanno dato soprattutto 
un suo ritratto abbastanza veritiero, plausibile e coscienzioso, 
possiam dire di conoscere a fondo il nostro compositore generoso. 
Occorre dir che le sinfonie rossiniane non son affatto un elemento 
trascurabile o secondario della sua creazione ma la rappresentazione 
della sua geniale personalità. La sua sinfonia, dal vento 
accarezzata, scritta con maggiore libertà e alla perfezione 
rispetto all ’opera vera e propria, sottomessa per certi lati 
alle esigenze del libretto, dei cantanti, degli impresari, 
ci rivela dunque un Rossini più immediato e genuino a strati. 



E ’ infatto destino dell ’operista l ’esser sottoposto 

alle mille esigenze del palcoscenico non sempre supposto 

dato, favorevole a una creazione meditata e schema 

anche se capaci di suscitare quella straordinaria scintilla 

inventiva che ha sempre distinto l’uomo-favola 

nato per il teatro. E Rossini evidentemente con suprema 

nobiltà artistica il teatro l ’aveva nel sangue, con la scena! 



UNA FAMIGLIA D ARTISTI 


Nonostante si siano fatti molti studi non possiamo dire 
di conoscere a fondo i genitori di Rossini. Il Radiciotti 
ci ha dato, e di ciò lo ringraziamo, molto a ben udire, 
notizie biografiche (a volte non sempre esatte) che, a lotti, 
lasciano di fuori personaggi. E ’ una lacuna grave abbastanza 
considerando l ’eredità musicale che a Gioachino, fuori stanza, 
è stata trasmessa sia del padre che della madre. Giuseppe, 


il papà del musicista, proveniva da Cotignola, salè saleppe 
(a mo ’ di Dante) una cittadina della Romagna, un po ’più su 
di Forlì e più tardi la famiglia si trasferì nella vicina Lugo. 

Dovrebbe esser nato nel 1764 e non sappiam che studi abbia fatto, 
ma di certo, la musica entrò nella sua vita, randagia come lupo, 
tanto che diventò trombettista comunale. La prima notizia, detto fatto, 
della famiglia Rossini a Pesaro l ’abbiamo attraverso, e per di più, 
un ’istanza del golfalista della città, presentata il 14 marzo del 1799 
in cui si espone al voto dei consiglieri la richiesta della “trombetta ” 
di Lugo per ottenere la “sopravvivenza ” accordata senza fretta. 

Giuseppe, già presente a Pesaro nel Carnevale, aveva suonato 
il corno al Teatro del Sole, e lasciò poi Lugo, arruolandosi allo stato 
alla banda del Presidio di Ferrara, in qualità di corno di caccia, 
da cui si congederà successivamente con modi non urbani da tosta faccia, 
e non conformi alla disciplina militare e sbattuto in galera. 




Dopo pochi giorni si può presentare a Pesaro rivolgendosi al Gonfalone 
della città e prese il posto di tale Ricci, un uomo che non dabbene era, 
che lo aveva ricattato chiedendogli somme non dovute da mascalzone, 
e nel frattempo licenziato: è il 29 agosto del 1790. Della madre Anna 
sappiamo molto meno: figlia di un fornaio pesarese, una manna, 

Domenico Guidarmi, e di Lucia Romagnoli di Urbino, era nata 
nel 1771 e faceva la modista quando conobbe Vivazza, ilfutur marito. 

Alta, ben proporzionata, dai lunghi capelli neri, dolce come fico, 
e sempre gaia e di buon umore. Le nozze furono celebrate 
nella cattedrale pesarese e cinque mesi dopo nasceva, lettori pensate, 
il 29 febbraio 1792, anno bisestile, Gioachino: una vita tranquilla 
con due stipendi ma Giuseppe aveva sangue romagnolo nelle vene, 
di idee liberali, giacobino e repubblicano vero con tromba che squilla, 
e scrivente poesie patriottiche, inni liberali che lo porteranno in carcere. 
Tornato in libertà dopo dieci mesi e avendo la stessa passione di Anna 
per il teatro, si trasferì a Bologna, che si rivelò determinante, una manna, 
per il giovane Gioachino per la sua educazione musicale con maestri 
da cui imparò a legger, scriver e far di conto mentre alla musica con estri 
fu iniziato da Prinetti, e poi dal canonico don Malerbi, e avendo una voce 
bella, con la tecnica del cembalo, ebbe inizio il fiume geniale sin alla foce! 











IL TEDESCHINO 


Uno dei più tenui ed assurdi luoghi comuni su 
Gioachino Rossini è quello relativo ai suoi anni 
di studio. Il musicista pesarese per i suoi, suppergiù, 
biografi, è una specie di fenomeno: precoce senza affanni 
e privo di una regolare preparazione musicale. 

Questa opinione è anche accettata, a scendi e sale, 

dai suoi avversari che accusarono il compositore 

di non conoscere il contrappunto. Ricerche a tutte le ore 

più approfondite hanno ristabilito la verità: 

non solo il giovane lo studiò ma anche la sua preparazione 

fu lunga e laboriosa nell ’ambiente illuminato di Bologna. 



Città musicale per eccellenza, ricca di una vetusta tradizione 
poteva benissimo esser un punto di partenza per l ’educazione 




musicale e così possiam affermare, senza remore e scalogna, 

che se la Rivoluzione fece di Rossini un musicista 

fu nella città petroniana che divenne quel musicista a prima vista. 

Lì infatti, agli inizi del 500, era nata con Cavazzoni 

la grande scuola cembalo-organista italiana, qui ,a gradoni, 

vissero illustri compositori come Vitali, Torelli, Caselli 

e proprio a Bologna ebbe a nascere, proprio ben belli, 

il centro studi guidato dalla multiforme attività, 

e dal genio organizzatore di padre Giovanni Battista Martini, si sa! 

Il giovane educato musicalmente poi da padre Angelo Tesei 

iniziò a frequentar teatri (al cembalo, ai cori) caro lettor ci sei?, 

e una carriera rapidissima gli fa acquisire dimestichezza 

nel campo teatrale; a testimonianza dei successi con fierezza 

di ragazzo quattordicenne (1806); l’Accademia Filarmonica l’accetta 

fra i suoi soci mentre il Liceo Musicale l’accoglie (una vetta) 

tra i suoi allievi. In questa nobile e severa scuola 

Rossini rimane sino al 1810 sotto la guida di Stanislao Mattei 

(famosa è la sua “Pratica d’accompagnamento ’’, da zero a sei! 

Altro elemento importante nella sua preparazione musicale 
era la lettura delle composizioni strumentali esistenti, a sale 
e scendi, nei predetti istituti (Sinfonie e Quartetti haydiani 
e mozartiani). L ’educazione musicale del pesarese, cosa non strana, 
era insomma quella di un artista immerso nel vivo del teatro 
ma attratto pure dal sinfonismo classico che, a spesso strato, 
gli valse il soprannome di “tedeschino ” con una punta 


di spregio, ma anche come ammirazione della sua cultura che spunta. 
Con tali solide premesse, ricco di una già vasta esperienza, 
facilitato dalla buona reputazione dei genitori a tutte le ore, 
delle loro varie conoscenze, il giovane Rossini si accinge 
così a entrare nel teatro dall ’ingresso principale, e come sfinge, 
che si ammira, a quello riservato di compositore, sissignore! 



IL TEATRO: MERAVIGLIOSO MA LOGORANTE GIOCO 


Entrare nel mondo del teatro per Rossini è continuare 
i giochi dell’infanzia tra l’alternativadi studi disordinati 
e lunghe tournèes con compagine sia in qualità, a ben guardare, 
di cantante e suonatore di viola o maestro al cembalo, a strati. 

L ’antefatto della prima opera del giovane pesarese, la farsa 
“La cambiale di matrimonio ” è singolare: allorché la cantante 



Adelaide Carpano, bellissima donna ,ma veramente scarsa 
di doti musicali, prese una stecca, Gioachino scoppiò, sacripante, 
in una fragorosa risata, fra l’orchestra; allora il soprano 
chiese giustizia all ’impresario Marchese Cavalli che, inver strano, 
invece di redarguire il giovane rise anch ’egli con la promessa 
di fargli scrivere un 'opera, promessa infatti nel 1810 mantenuta. 

Scherzi, risate, giochi: questa, vedi caro lettor, complessa 

buona pietanza era allora la sua vita però è risaputa 

la storia che il ragazzo s ’era ritrovato, a poco a poco, 

invischiato nel “mestiere ” logorante e asfissiante 

dell ’operista di successo, offuscato da tanti incarichi in modo pressante: 

gli sembrava di giocare per sentirsi subito dopo invecchiato 

anche a seguito in cui si doveva arrabbiare, fatto accertato, 

con le scarse qualità di cantanti singoli o in coro, 

come nel caso della Savinelli, soprano brutta, bontà loro, 

e dalla pessima voce, scritturata per la prima rappresentazione 

del “Ciro in Babilonia””. In tale occasione Rossini inventò 

per lei un 'unica nota “il si be molle centrale ” alla perfezione! 

C 'è da dire però che il teatro, il meraviglioso giocattolo, oibò, 
della sua infanzia cominciava di gran lunga a logorarlo, ben lo so! 




ROSSINI E LA CUCINA 


Rossini era un amante della buona cucina. 

Sin da bambino avrebbe fatto il chierichetto con manfrina 
per poter bere il vino contenuto nelle ampolline della messa. 

Molte son gli aneddoti e le frasi che gli vengon attribuite con messa 
a punto del tipo: “L ’appetito è per lo stomaco quello che l’amore 
è per il cuore ” e “Mangiare, amare e cantare a tutte le ore 
oltre che digerire sono i quattro atti dell ’opera che è 
la vita ”. “Per mangiare un tacchino dobbiamo essere, verità è, 
aòmeno in due: io e il tacchino ”. C’è da dire che della passione 
culinaria di Rossini restano varie ricette alla perfezione 
nelle quali compare quasi sempre il tartufo d’Alba, 
o meglio d’Acqualagna e, caro lettor, da non dimenticare 
i “Maccheroni alla Rossini ”, ripassati, a ben guardare, 
in padella con il tartufo, oltre i vini da gustare dalla sera all’alba! 
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VERSO PIU’ IMPEGNATIVE CONQUISTE 


La vocazione si fa sentire molto presto: Rossini non è ancora 
allievo del Liceo bolognese e già ha scritto un ’opera intera alla buonora, 
sollecitato da amici di famiglia. Quasi per scherzo nel 1806 
porta a compimento il “Demetrio e Polibio ”, caro lettor ci sei?, 
accolto sei anni dopo dal pubblico romano. E certamente 
il “Pianto d Armonia sulla morte d’Orfeo”, composta nel 1808, 
è la pagina più corretta e rifinita. Ma qual è in quattro e quattr ’otto 
il mondo teatrale che il giovane si accinge a conquistare? 

Stendhal al riguardo ci viene d’ausilio: secondo lo scrittore 
francese un impresario, in genere un ricco patrizio, a ben guardare, 
prende su di sé l ’impresa di un teatro cittadino, sissignore, 
formando una compagnia costituita da una prima donna, da un tenore, 
da un basso cantante, da un buffo e da una seconda donna 
e da un terzo burlone. Lo stesso impresario ingaggia 
un maestro con l ’incarico di scrivere un 'opera, l'incoraggia 
in tal senso e in conformità delle caratteristiche dei cantanti, 
compra nell’occasione un libretto, nominando seduta stanti, 
anche un direttore finanziario. E’ prassi che l’impresario 
s ’innamori della prima donna e così, cosa tanto somma, 
la prima recita è il più grande avvenimento pubblico della città, 
cui fan seguito una ventina di repliche dopo di che, ben si sa, 
la compagnia si scioglie. E così avviene al teatro veneziano San Moisè 


per “La cambiale di matrimonio ” di Rossini il cui nome, verità è, 
vien monopolizzato per un interesse teatrale a largo raggio. 

La tappa successiva è Bologna con “L ’equivoco stravagante 
ormai la strada del palcoscenico è aperta a tutto vantaggio 
di ulteriori incarichi, vedi caro lettor, con il seguente folgorante 
capolavoro dell’ “Italiana in Algeri” e poi nel 1812 con “L ’inganno 
felice”, una farsa riecheggiante la musica di Cimarosa senza danno. 
Il successo di tale opera apre la via verso quello prodigioso 
del “Tancredi ” e poi del “Mosè ”, del “Maometto ” e del prezioso 
“Guglielmo Teli”, preceduto da quello formidabile del “Barbiere”. 
E qui che si realizza il genio rossiniano, un vero e proprio piacere, 
ove coagulano elementi comici e buffi con altri drammatici e seri 
e la grande novità portata nel teatro, devi saper lettor, nei meri 
obiettivi dal musicista pesarese: egli accetta gaiamente 
i tipi di spettacolo che la tradizione gli offre e stupendamente 
prepara nuove opere e così il “mestiere ” si affina 
componendo musica con crescendi roboanti più di prima! 











PARTE DECIMA 




SINFONIE 





SINFONIA “IL PIANTO D ARMONIA 
SULLA MORTE D ’ORFEO 


Con questa breve e semplice composizione inizia la serie 

delle incisioni di tutte le sinfonie di Rossini disposte 

in ordine cronologico d’esecuzione. Questo “Pianto”, in serie 

composto, è una piccola cantata scritta dal compositore, a poste, 

come saggio annuale durante gli studi del bolognese liceo musicale 

eseguita nell ’accademia. In realtà non fu la prima composizione in quanto 

preceduta da vari saggi di musica sacra, del librettista un vanto 

giovanile, e da quel “Demetrio e Polibio ” scritto nel 1806 

ed eseguito sol sei anni dopo. Segna, caro lettor ci sei?, 

un ragazzo rispetto ad opere giovanili, elaborate sotto il maestro 

Mattei, lavoro scolastico di scarsa fantasia che lo schema 

francese riprende. Dopo un inizio solenne e sostenuto il tema 

della cantata è così introdotto (il dolor d’Armonia) cui 

segue un Allegro con piglio vivace riecheggiante Haydn. 
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Qui c ’è poco di Gioachino: la stessa precisa quadratura 
ritmica non fa affatto pensare agli scatti e alle, a dismisura, 
invenzioni del più genuino Rossini presente nelle composizioni 
di quegli anni. La chiusa è singolare: essa, a gradoni, 
introduce una dolente progressiva armonia discendente 
che troveremo nel temporale ’’ del “Barbiere ’’ che serve altamente 
di raccordo diretto con la parte vocale della cantata collegata 
alla sinfonia, mancante di tradizionali accordi, non una cannonata! 


SINFONIA DI BOLOGNA 


Nello stesso 1808 il nome di Rossini ricorre un ’altra volta 
come compositore dell’accademia: una vera e propria svolta 
fu la sera del 23 dicembre quando questo brano rossiniano 
aprì a Bologna un concerto con una trovata armonica, alla mano. 

Il suo genere è del tutto nuovo e ne ricorda il compositore 

così giovane e di grandi speranze, d’universali applausi. A tutte l’ore 

il genio del maestro comincia così a rivelarsi: è ancora 

una pagina giovanile sotto l ’influsso haydniano alla buonora 

ma già con un ’inventiva ritmicamente frizzante, un brano concepito 

strumentalmente: alla conclusione dall’apprendistato manca so un dito! 



SINFONIA “LA CAMBIALE DI MATRIMONIO”, 
“ADELAIDE DI BORGOGNA ” E “OTTONE RE 

D ITALIA” 


L’esito della serata all’accademia fu tanto lusinghiero 
per Rossini che il Conservatorio bolognese volle riascoltare 
la stessa sinfonia nel corso del saggio annuale, son sincero, 
svoltosi il 25 agosto del 1809. L ’artista, a ben guardare, 
nel frattempo aveva scritto un ’altra composizione 
dello stesso genere, la “Sinfonia a più strumenti’’ per benone 
che l’anno dopo venne utilizzata come sinfonia d’introduzione 
all’opera “La cambiale di matrimonio ’’ e nel 1817per l’opera 
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“Adelaide di Borgogna ’’. A partire da questo momento 
già si delinea l’abitudine del musicista a spostare come vento 






variabile le proprie sinfonie da un ’opera all ’altra opera. 

La pagina in esame è tipicamente rossiniana, pur se 
breve: l’Andante maestoso e introduttivo, verità è, 
d ’una pomposa solennità in una atmosfera mozartiana 
del “Flauto magico ”, seguito dalla tenera melodia 
del corco e del fragoroso Allegro vivace in una sana 
e meravigliosa fantasia strumentale del musicista, una magia! 
E il tema principaleha un ’impronta colma di arguzia, 
un ritmo ben incalzante di vivacità mentre con primizia 
nel tema secondario (flauto e clarinetto) è un deliziosi 
ricamo con gustosa fantasia con un crescendo melodioso! 



SINFONIE “L’INGANNO FELICE” 
E “CIRO IN BABILONIA ” 


Il prototipo intuito con geniale acutezza alla precedente 
composizione viene qui portato da Rossini a più netti 
e decisi contorni: l’inizio tematico-trascendente 










“in levare ” e il crescendo ampiamente, in modo perfetti, 
sviluppato è tipico di tal composizione, immancabilmente! 
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LA SCALA DI SETA 


SINFONIA “LA SCALA DI SETA” 


L ’anno 1812 apertosi nel campo delle sinfonie con il brillante 
prototipo dell’ “Inganno felice’’, si avvia alla conclusione 
con due altre indovinate affermazioni strumentali alla perfezione. 
La prima è la “Scala di seta ’’ (rappresentata al San Moisè), 
autentico gioiello in tema sinfonistico e scintillante. 

La sinfonia inizia con una brevissima cadenza affidata, verità è, 
ai violini e viole, segue un Andantino, a legno e corni, 
delizioso e poi il corto dialogo con l'oboe. Indi l’Allegro 
con i violini che annunciano l’irresistibile tema principale: 
una volata balzante pizzicata da archi, eseguita con contorni 
















di altri delicati strumenti, annuncio interrotto, non lo nego, 
a un ’integrale ripetizione affidata all ’oboe ben magistrale 
e il consueto “tutti” dell’orchestra porta alla tonalità 
dominante con l’entrata del tema secondario (cantabile 
con flauto e clarinetto e piccola fanfara sviluppata con abile 
oboe). Indi il crescendo con il fortissimo, con vera maestosità! 

SINFONIA “DEMETRIO E POLIBIO” 



Il dramma serio per musica “Demetrio e Polibio ” rappresentato 
in primis al Teatro Valle di Roma, nel maggio 1812, senza affanni, 
ebbe tanto pubblico e tanti elogi per il musicista, certo dato, 
per questa sua composizione scritta neppure a quindici anni. 

La sinfonia procede con grande semplicità di scrittura 
come se proceddero soltanto due strumenti, a dismisura, 
l’oboe e il fagotto: la tematica è abbastanza elementare 
e richiama i più semplici finali sinfonici haydniani. 










Pur nel suo stile ancora impersonale questa sinfonia 
anticipa caratteristiche delle ultime del compositore, 
è ricca di mestizia elegiaca nel quadro e a tutte le ore 
di una trama ricca di ratti, di riconoscimenti, mamma mia, 
di scene violente che si concludono in un lieto fine 
e i rapporti con l’azione sono evidenti, senza alcun confine! 

SINFONIA “LA PIETRA DI PARAGONE” 
E IL “TANCREDI” 


Questa sinfonia, premessa da Rossini a due opere diverse 
rappresentate a pochi mesi di distanza (la prima alla Scala di Milano 
nel dicembre del 1812, la seconda alla fenice di Venezia, brevi mano 
a febbraio dell’anno dopo) permette un importante osservazione 
sui rapporti che legano la sinfonia alla singola informe diverse, 
opera cui è premessa. Rousseau nel suo Dizionario per benone 
alla voce “ouverture ” spiega: “Brano strumentale scritto 
in modo clamoroso, possente armonioso e che serve fitto fitto 
d ’inizio alle opere altrui drammi lirici di una certa dimensione. 

Dopo aver descritto la forma c.d. francese (Adagio- Allegro) 
e quella italiana (Allegro, Adagio, Allegro) alla perfezione 
il filosofo conclude: “L ’ouverture meglio concepita, credo, 
è quella che predispone l’animo degli spettatori in modo tale 
da suscitare al massimo l ’interesse poer lo spettacolo teatrale 


che s ’accingono a vedere La sinfonia del compositore 
(“l ’ultimo dei classici come amavano definirsi)diventa così 
il suo biglietto da visita, la firma stessa di Gioachino lì per lì, 
quella che si distacca completamente dell’opera. A tutte le ore 
l ’Andante marcato iniziale, caro lettor, ha una sua solennità 
nella costruzione tematica che nella ricca strumentazione, si sa, 
per poi, seppur con l’estro sbarazzino dell’Allegro costruito 
secondo la solita formula: tema principale affidato 
agli archi cui segue il forte dell’orchestra; indi cito 
il tema secondario affidato ai legni un crescendo, certo dato, 
piuttosto ampio, ripetizione informa abbreviata de due temi, 
e infine ancor un crescendo con una coda sviluppata senza remi! 
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SINFONIA “L’OCCASIONEFA IL LADRO” 


Questa burletta in musica rappresentata al Teatro veneziano 
San Moisè nel novembre del 1812 è una piccola composizione 







frettolosa ma con pagine deliziose. E non è tanto strano 
quel che capita a due ricchi signori rifugiatosi per benone 
in una locanda a causa di un temporale, scambiandosi 
le rispettive valigie. Rossini al posto della sinfonia 
ha scritto una breve, delicata, riuscita Introduzione 
facendola direttamente seguire da un temporale, una magia? 
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SINFONIA “IL SIGNOR BRUSCHINO” 


Altra farsa “Il signor Bruschino ” è celebre soprattutto 
per la sua splendida sinfonia e ancor più, a punto tutto, 
per quella originale trovata dei secondi violini che 
battano con l ’arco sui leggìi, composizione ancorché 
ricca di brillanti invenzioni. Al posto del tradizionale 
Adagio c ’è un primo Allegro con ritmica esuberanza, 






rinvigorita dal secondo Allegro con quel tema principale 
fatto di note ribattute. Itemi rossiniani, una flagranza, 
nascon tutti da una cellula comunque con ambientazione 
ritmica: musica divina che sfocia con un colpo di cannone! 



SINFONIA “ITALIANA IN ALGERI” 


L ’ “Italiana in Algeri ’’, rappresentata a Venezia al Teatro San Benedetto 
Il 22 maggio 1813, è una tappa fondamentale nell’arte, presto detto, 
dell ’artista pesarese. Con tale opera Rossini conquista definitivamente 
il pubblico italiano. La sinfonia costituisce uno dei suoi capolavori: 
mirabile Tambientazione strumentale dell’Andante introduttivo 
di un sentimentalismo dolce e malinconico con note, bontà loro, 
dell’oboe. La scrittura è calibrata: l’Allegro, vedi lettor, scatta 
imperioso all ’improvviso a piena orchestra. D ’altronde istruttivo 
è evidenziare, caro lettor, la ritmica vitalità del tema principale 



con note ribattute, attenzione lettori, cui segue il secondario tema 
ricamato dall ’oboe e da qui evidente una logica, a sale 
e scendi, di sviluppo con crescendo formato, questo il teorema, 
da botta e risposta, tra legni e archi per poi esplodere 
nel fortissimo anch ’esso molto ampio. Seguono le riprese 
con simmetria concludendosi con fantastica coda da più prese! 

SINFONIA “BARBIERE DI SIVIGLIA ” 

“A URELIANO IN PAMIRA ” 
“ELISABETTA REGINA D INGHILTERRA ” 

E “ALMAVIVA” OSSIA “L’INUTILEPRECAUZIONE” 


Come è possibile immaginare oggi “Il Barbiere di Siviglia ” 

senza la sua celebre sinfonia? Eppure, non solo 

essa non venne scritta originariamente per la commedia, meraviglia, 

di Beaumarchias, ma passò ad essa da due opere, al volo, 

precedenti opere serie, ma all’epoca della sua prima esecuzione 

a Roma al Teatro Argentina (20 febbraio 1816) per benone 

la composizione, con ogni probabilità preceduta da sinfonia 

del tutto diversa. Dopo su attivazione, una magia, 

del tenore spagnolo Garcia, che il pesarese compose 

note ispaniche poi andate perdute, Rossini decise 

allora di utilizzare il brano strumentale ove già 

la trama musicale dell’opera “Aureliano ’’ incise a più pose 


“Elisabetta Regina d’Inghilterra ”. Forse è la suggestione 


della fama prestigiosa del “Barbiere” ma, vedi lettor, è certo 


che la sinfonia è senza dubbio una delle, davver alla perfezione, 


più riuscitedalla creazione dell’artista, e questo è dato certo! 
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Dopo un robusto doppio accordo la solenne tonalità 
del mi maggiore vien subito scomposta là per là 
in una forma ascendente a note scherzose 
ribattute cui segue un ’ironica figura, a jose, 
a domanda e risposta tra legni e archi: il giochetto 
vien ripetuto sulla geniale sigla introduttiva, presto detto, 
di questo capolavoro. Indi gli archistendono un delicato 
sottofondo su cui entra il dolce suono dell’oboe, innato, 
ma interrotto da uno scatto ritmico degli archi stessi 
con accompagnamento pizzicato. E sa, non da fessi, 
questo nasce una stupenda melodia (violini e flauto) 
di un ’intensa lirica espressiva per poi tornare 
alla scaletta di note ribattute con cui, a ben guardare, 











Rossini conclude la sua splendida introduzione con applauso! 

Indi il solito scatto estroso dall’Allegro seguito da un tema ricco 
di nostalgia e poi il tema secondario con crepuscolo ad otto battute, 
insomma musica divina come giocar a poker, piatto ricco mi ci ficco! 
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SINFONIA “IL TURCO IN ITALIA” 


Sei mesi dopo la sinfonia “Aureliano ” Rossini rinnova 
quel suo felice momento strumentale, vedi lettor, con quella 
del “Turco in Italia ”, pagina di altissima e nuova 
qualità anche se non tanto conosciuta, sinfonia bella 
c.d. “ciclica ” derivante dal melodico e ripetuto 
ultimo iniziale dei clarinetti e primi violini, è risaputo! 

Melodia dolce, ricamata con espressivi toni che poi il corno presenta 
con la sua voce calda e vibrante dal sapor di menta. 

Poi c ’è l’Allegro con idea scattante affidata 
ai violini: tema spiritoso e gaio che il compositore 







porta avanti a lungo fino al tradizionale, una cannonata, 
e fragoroso “tutti ” di considerole ampiezza compresa 
una piccola fanfara della tromba, forse una presa 
di posizione al buon ricordo di papà Vivazza. 

E ’ un lampo di genio irresistibile: il crescendo, cosa pazza, 
è molto sviluppato cui ne segue un altro ricorrente 
alla fase iniziale dell ’introduzione, cosa trascendente! 



SINFONIA “SIGISMONDO” 


A detta del Radiciotti (primo ed eccelso biografo dell’artista), 
del Roncaglia e del Rognoni, in questa composizione 
manca la sinfonia ma ciò non è vero, in bellavista! 

La sinfonia in questione riprende gli spunti per benone 
di quella del “Turco in Italia ” (Introduzione) mentre 
l’Allegro è impostato su un tema di ampio disegno 
(riutilizzatopoi nell’ “Otello ’’) ricco di un segno 
ascensionale colmo di slancio. Il “tutti ” è concluso 
da un elemento di raccordo al tema secondario, a muso 








ridente, ripreso dal “Turco ’’ mentre il tema è di nuova 
invenzione, propedeudico al crescendo seguito, non da bossa nova, 
da una ripresa con coda “turcheggiante ”, ad ogni buon uso! 



SINFONIA “TOR VALDO E DORLISKA ” 


“Parca di idee e sciatta di forme ” Radiciotti la definì 
(Roma, Teatro Valle, 26 dicembre 1815) e Roncaglia, lì per lì, 
scrisse che era la più brutta sinfonia che il compositore 
elaborò: noi non siam d’accordo e a tutte le ore. 

Essa invece rivela una “nuovo ’’ Rossini che anticipa 
certi moduli; stupendo e di una solennità intensa 
è l’attacco dell’ampia introduzione che vivifica 
il respiro e che ricorda Cherubini. La musica densa 
dell’Allegro prosegue il discorso dell’Introduzione 
con slancio ritmico e con eco beethoviana. Per benone 
il tema secondario è poi delizioso, di cantante grazia 








venuta da un mesto sorriso: bel pezzo che sazia 

I ’animo e che si ritroverà nella “Cenerentola gioco 

di scrittura strumentale con crescendo con, a tutto fuoco, 
progressione armonica affidata alla melodia dei violini 
di una intensità drammatica che è propria di Rossini. 

La ripresa si svolge nel modo consueto mentre la coda 
riprende il tema principale: con questa sinfonia, a soda 
e a wisky, il pescarese ci rivela un aspetto nuovo 
della sua personalità, una scrittura drammatica e una forza 
di concentrazione del tutto sconosciuta, un mondo nuovo! 

II “Torvaldo ” è la prima sinfonia rossiniana che riflette 

con chiarezza il soggetto dell ’opera: un ’innocenteche si flette, 
strappata a forza dalle braccia del marito e rinchiusa 
in una tetra prigione con gli sforzi del consorte alla rinfusa 
per liberarla, vedi caro lettor, dalle brame di un nobile corrotto 
ed infine la virtù che trionfa sul male, non in quattro e quattrotto, 
con i legami matrimoniali salvati e la colpa punita con severità: 
questa la sintesi della storia musicata dall’artista con somma beltà! 

SINFONIA “LA GAZZETTA”E “LA CENERENTOLA” 


Il successo del “Barbiere ” si è appena delineato a Roma che già 
Rossini come a Napoli dove lo chiama un impegno là per là 
al Teatro dei Fiorentini: un ’opera buffa, denominata dramma 


impropriamente, tratta da un lavoro goldoniano, una vera manna! 

L’opera “La Gazzetta” non entusiasmò il pubblico (1816) 

che sol la sinfonia si salva che Rossini premette poi 

alla “Cenerentola la musica con la sua leggera grazia, eppoi 

s ’adattò alla patetica storia di Perrault. L ’Introduzione 

maestosa e concepita grazie a episodi: dopo e per benone 

un inizio a contrasti di sonorità tipico ad apertura 

comincia un episodio affidato al clarinetto su misura, 

accompagnato dagli archi con un tema sottovoce 

di patetico, lamentoso, un po ’ dolente, un interrogativo. 
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Segue una piccola fanfara eseguita dall’orchestra, intuitivo 

ritmo che a lungo prosegue con il primo trombone 

alternato con i timpani e con i violini. Alla perfezione 

l’Allegro scatta con un tema magistrale, poi nel “tutti” 

si chiude la presentazione del tma principale, a flutti, 

un excursus armonico, caro lettor, non dissimile da quello 

già delineato nell’introduzione della sinfonia del “Barbiere” ben bello! 





SINFONIA “OTELLO” 


Questa sinfonia è senz ’altro costata a Rossini meno fatica 

delle altre perché l ’artista la costruì servendosi, fica, 

per la quasi totalità di musica già composta: il fatto 

stesso di trarre ispirazione dalla tragedia shakesperiana, detto fatto, 

impegna Gioachino al massimo tanto più che vien salvato 

l ’autentico finale con la morte del protagonista: fatto 

inedito questo per il teatro musicale d’allora, dato 

certo, che imponeva addirittura il lieto fine. Se poi 

Rossini non sia riuscito a scrivere un capolavoro 

e se la sua opera è oggi quasi dimenticata, bontà loro, 

rispetto all ’ “Otello ” di Giuseppe Verdi, la colpa è in gran parte 

del librettista che trattò la tragedia in modo neutro e senza arte, 

come un qualsiasi melodramma del tempo travisandone la ricca 

carica espressiva. L ’introduzione, analoga poi a quella 

del “Sigismondo ”proviene anch ’essa da “Turco ”, micca micca. 

Attacca indi l ’Allegro basato su un tema principale, bella 

cosa, che è lo stesso del “Sigismondo” e anche l’inizio del “tutti” 

e la conclusione è dell ’opera citata. A questo punto, senza flutti, 

entra il tema secondario che è effettivamente l’unica cosa 

realmente nuova dell’ “Otello ”, uno spunto ritmico e, a josa, 

una delicata melodia. Il crescendo torna ad essere, cosa 

poca, quello del Sigismondo ”. Forse il compositore non ha avuto 


tempo né la voglia di occuparsi a fondo di tale sinfonia 

anche se la sua musica ha la caratteristica, non magia, 

di un suo personale biglietto da visita, quella, ossia, 

d’esser subito riconosciuta. Rilevare rintercambiabilità 

dei temi rossiniani non vuol dir affatto limitare, ben si sa, 

la grandezza del musicista e tale connotato cessa poi del tutto 

non appena l’impegno di Rossini vien a maturare, come bel frutto! 
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SINFONIA “LA GAZZA LADRA” 


Con la “Gazza ladra’’(Milano, Teatro della Scala, 31 maggio 1817) 
il mondo della sinfonia rossiniana comincia a cambiare: 
spettacolare e grandiosa tutta l ’introduzione, a ben guardare. 
“Maestro marziale ’’ con il famosissimo triplo rullo, bubusette, 
di tamburi come se il compositore volesse fare una parodia 
di una musica militaresca cui segue una stretta, mummia mia, 
irresistibile che dal “pianissimo ’’ sfocia in una serie 













di accordi “fortissimo la preparazione, come anda in ferie, 

molto importante, ossia la cellula germinativa del crescendo 

impostato in termini di grandiosa fanfara, culmina con accordo 

che musicalmente si traduce in massicce sonorità. Si può affermare 

quindi che ilsegno distintivo di questo capolavoro 

è quasi un insieme di sonorità grandiose, bontà loro, 

di ritmi musicali, di sviluppi massicci, a ben osservare, 

risolti continuamente nel grottesco e nel comico, ben si sa, 

con un rovesciamento di posizioni, momento clamoroso: 

ecco il fascino duraturo di questa splendida pagina, fantasioso! 

SINFONIA “ARMIDA” 


Il musicista francese Camille Sant-Saen riferisce 
d’aver sentito brontolare Rossini a proposito, e senza fìsce, 
di riflessioni sul crescendo delle sue sinfonie: ognuno 
lepretendeva altrimenti si rischiava il fiasco, salvo gnuno! 
Forse l ’artista pesarese pensava alla sua prima sinfonia 
scritta senza crescendo, all’ “Armida”, andata in scena 
al Teatro San Carlo di Napoli l’il novembre 1817. 

Questo lavoro, nonostante i suoi grandi meriti, una magia, 
ebbe allora poco successo e ancor oggi non è eseguita, bubu7! 
La stampa e il pubblico partenopeo la definirono troppo 
tedesca non a caso: la composizione s ’apre con un tocco 


d Andante maestoso, vedi lettor, riccamente elaborato 
nell ’orchestrazione di color cupo e solenne, certo dato; 
una fanfara di caccia sentita in partenza a intermittenti fasi 
che richiama stupendamente Vambientazione fiabesca 
e che riecheggia nella ripresa “Andante ” un po ’ cavalleresca 
con poi un altro “Vivace assai” fra archi e fiati 
che si sviluppa fino alla trascinante conclusione con i suoi toni alati! 



SINFONIA “EDIPO A COLONO” 


Con questobrano viene interrotta la cronologica successione 
delle sinfonie rossiniane poiché non è nota alla perfezione 
la data precisa della loro composizione e non risulta 
che sia stata eseguita né durante né dopo la vita dell ’artista. 

La sinfonia dell’ “Edipo a Colono ” riprende gli elementi a vista 
tematici della parte vocale per poi sfociare nella drammaticità 
degli eventi secondo le tragedie greche e ciò non è una novità! 




SINFONIA DI ODENSE 


La prima notizia di questa sinfonia rossiniana, o meglio, oibò, 
probabilmente rossiniana, si ebbe il 1 A maggio del 1948 
quando un quotidiano danese della scoperta annunciò 
il fatto nell ’archivio di un teatro di Odense. 

L ’introduzione presenta un bell ’episodio melodico in 4 e quattrotto 
fra archi e legni cui segue un solistico musicale, dato 
certo, riecheggiante la musica del Pergolesi. Seguirà 
1’ “Allegro ”, un danzante ritmo termario ed indi il tema, ben si sa, 
secondario per poi dar spazio al crescendo conclusivo là per là! 




SINFONIA “RICCIARDO E ZORAIDE” 


In questa breve sinfonia Rossini prosegue nella sua ricerca 
di approfondimento drammatico e di preciso collegamento 
con lo spettacolo. Il brano presenta un interessante, chi cerca 





















trova, particolare non tanto per l ’invenzione musicale, a vento 
in poppa, quanto per la particolare drammatica concezione. 

L ’introduzione è un Largo ”, una pagina severa alla perfezione 
di solenne maestosità con timbri d’ottoni seguita da flauti 
e clarinetto che poi portano a un ‘‘Marziale ”. Ilcompositore 
è uomo di teatro e lo si vede in ogni sua nota, a tutte le ore, 
con un ampio ‘‘Andante grazioso”, con delicati fiati. 

Composizione caro lettor, questa che costituisce una tappa importante 
dell’iter musicale del pesarese, preludio al “Gugliemo Teli "scintillante! 

SINFONIA “ERMIONE” 


Anche nell’opera ‘‘Ermione” (Napoli, Teatro San Carlo, 27.3.1819) 

Rossini fa delle nuove esperienze con un coro che canta 

a sipario calato. Tutta la prima parte è, non occorre la prova del 9, 

legata all ’azione tragica d ’Ermione che, affranta 

e accecata dalla gelosia, fa uccidere da Oreste 

il suo promesso sposo Pirro. Vi è una serie di leste 

note introduttive capeggiate dai violini cui segue 

un “Adagio ”, un canto dolce, lontano, sommesso, commosso; 

riaffiora il primo tema con il clarinetto, e indi segue 

musica di ottima scrittura, di notevole slancio mosso 

da passione ed infine entra di nuovo il coro cui seguirà 

il crescendo esplosivo che porta alla conclusione come ben si sa! 





SINFONIA “EDUARDOE CRISTINA” 
E “MA TILDE DI SHABRAN” 



1127 marzo 1819 era andata in scena a Napoli una nuova composizione 
di Rossini, l ’ “Ermione ”, e subito dopo il compositore per benone 
parte per Venezia per l ’allestimento al Teatro San Benedetto 
dell’ ‘Eduardo e Cristina ”, un ’opera di ventisei brani, presto detto, 
di cui diciannove presi da altre opere e nonnostante ciò l ’ ”Eduardo ” 
ha un successo strepitoso. Diversa è la storia con sguardo 
musicale accattivante della “Matilde di Shabran ” con sinfonia 
formata da motivi tratti dall ’ ‘Ermione ” e dal ‘‘Ricciardo ”, così sia! 

Si ricorda che le prime tre rappresentazioni della “Matilde ” 
a Roma videro un direttore d ’orchestra eccezionale, Niccolò 
Paganini, il celebre virtuoso violista genovese, ben lo so! 









SINFONIA “BIANCA E PALLIERÒ” 


Il 1819 è un anno particolarmente intenso per Rossini: vanno in scena 
ben quattro opere, Vultima “Bianca e Falliero”, un soggetto veneziano 
steso con eleganza da Felice Romani: ebbe tiepido successo, una nenia, 
ma con bem trentanove repliche alla Scala di Milano. L ’artista non piano 
ma con fretta ricorre come al solito a vari spunti presi 
da altre opere anche se non mancano sprazzi di genio musicale 
come il famoso Quartetto con coro. La sinfonia inizia, a ripresi 
sospiri, con “Allegro vivace ” con poi un “Andantino ”: indi sale 
il vero e proprio “Allegro ”, indi il crescendo, la ripresa musicale 
del tema secondario, il crescendo con coda rapida finale! 


LA DONNA DEL LAGO 



SINFONIA “DONNA DEL LAGO” 


Più che di una sinfonia si tratta di un breve Preludio che s ’innesta 
al coro introduttivo e che prepara la particolare atmosfera 






dell’opera: un senso fantastico del paesaggio, con questa 
colorità romantica, felicemente legato alla nordica sfera 
della storia narrata da Walter Scott. Nella “Donna 
del lago ” si avverte la forza primitiva della natura 
in cui l ’uomo foggia a sua somiglianza e piega, cosa somma, 
alla sua volontà, ciò che nell ’ “Edipo ” invece l ’uomosu misura 
si muove con stupore talvolta con angoscia perché incapace 
di dominarla. Questa la sintesi che volteggia come aquila rapace! 

SINFONIA “MAOMETTO II” 

L ’opera che segue al “Bianca e Falliero ” è quella che va in scena 

il 3 dicembre 1820 al San Carlo di Napoli, il “Maometto II”. 

Quest’opera (che nella versione francese con gran vena 

divenne “L ’assedio di Corinto ”) si ispira, secondo 

la tragedia di Voltaire, al sultano ottomano conquistatore 

della Grecia: composizione di carattere corale e a tutte le ore, 

drammatica, solenne e ieratica. Ampia e riuscita l’introduzione 

con un “Allegro ” che segue, concepito secondo e alla perfezione 

di canoni classici: poi con ritocchi Rossini creò /’ "Assedio ”per benone! 






SINFONIA “SEMIRAMIDE” 


Consapevole di presentarsi per l’ultima volta al pubblico italiano 
Rossini compone la “Semiramide” nella forma tipica dell’italiano 
stile, con verve irresistibile d’invenzioni ritmiche, L ’opera a non finire 
è tratta da una tragedia di Voltaire: Semiramide, regina babilonese, 
fa uccidere dall ’amante Assur il marito Nino che prima di morire 
avvelenato fa sì che il figlio Ninio sappia dell ’eccidio, ben in arnese 
sulle mentite spoglie di un valoroso condottiero di nome Arsace. 

Frattanto un oracolo rivela alla regina che troverà pace se sarà capace 
di sposarsi di nuovo e allora Semiramide sceglie come suo sposo 
Arsace. All’improvviso dalla tomba il fantasma di Nino, non in riposo 
eterno, predice che Arsace regnerà a condizione che s ’immoli una vittima 
presso la sua tomba ove c ’è Assur pronto a uccidere Arsace. La regina 
si sacrifica in sua vece e muore sotto i colpi dell’amante, una manfrina! 
Due elementi spiccano subito da questa narrazione: il fosco irrompere 
delle passioni tragicamente violente e l’ambientazione orientale a vedere 
bene. La sinfonia è una musica delle più perfette uscite dalla fantasia 
di Rossini; con l ’insolito “Allegro vivace ” il compositore, una magia, 
crea il crescendo seguito da “Andantino ” e “Fortissimo ”, mamma mia! 

Semiramide 
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SINFONIA “MOSE’ E IL FARAONE” 


“Mosè e il Faraone ” è il rifacimento francese del “Mosè in Egitto ” 
composto nel 1818 per il Teatro San Carlodi napoli e presentato, dritto 
dritto, all’Operà parigina nel 1827 spostando tutto il peso della vicenda 
dai singoli personaggi al coro che comincia con l ’introduzione 
(con rinuncia alla sinfonia). Coralità intimamente religiosa, stupenda, 
che ritroveremo nelle prime opere verdiane, una divinizzazione! 
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SINFONIA “IL VIAGGIO A REIMS” 


E ’ questa la prima creazion che Rossini scrisse in Francia e rappresentata 
a Parigi al Theatre Italien il 19 giugno 1825: non opera ma cantata 
che ebbe tiepida accoglienza e riutilizzata poi nel “Conte d ’Ory 
La musica è andata perduta ad eccezione di qualche scena, lì per lì, 
della deliziosa sinfonia: questa inizia con un “Andantino ” 









con melanconica melodia cui segue l ’ “Allegretto ” che riprende un pochin 
il tema principale della sinfonia della “Cambiale di matrimonio 
Indi il tema secondario e il crescendo con un quid, un pandemonio, 
un qualcosa che ricorda il capolavoro donizettiano del “Don Pasquale”, 
musicapien d’estro, divina da ascoltar, davvero e intimamente celestiale! 



SINFONIA “L ASSEDIO DI CORINTO” 

La sinfonia del “Maometto II” non era, a parte /’ “Adagio ” introduttivo 
Del tutto soddisfacente e allora Rossini pensa a un tardivo 
rifacimento sulla base del Maometto: nasce così V “Assedio di Corinto 
L ’inizio è quasi identico a quello della sinfonia “Bianca e Falliero ” 
cui segue la suggestiva “Marche lugubre grecque ”, brano attinto 
da un tema di Benedetto Marcello; V “Allegro ” assai, dato vero, 
utilizza il tema del “Maometto ” ma ripensato con superiore maestria 
e arricchitoda un tema secondario che preannuncia con magia 
il crescendo. Questa sinfonia costituisce il punto d’arrivo 
della tipica forma rossiniana dopo un travaglio creativo 
che abbraccia quattordici lunghi anni d’instancabile lavoro 
durante cui egli creò musica apprezzata da stampa e critica, bontà loro! 



SINFONIA “LE COMTE ORY” 


Si tratta di una Introduzione che malgrado ridotta ha 
una sua completa autosufficienza; l ’estroso inizio, bensi sa, 
è un Allegro ” contenente i motivi farseschi seguiti 
da scherzosi interventi di archi cui fan ben armonia seguiti 
da corni, fanfara e fagotti. Poi un crescendo moderato, 
una musica insomma delicata che ha dello stellato! 










SINFONIA “GUGLIELMO TELL” 


Questa sinfonia è la sintesi delle due tendenze dominanti 
nel sinfonismo rossiniano : la forma musicale e lo spirito tendente 
al dramma. Tale composizione riassume tutte le precedenti 
esperienze e le rinnova in una scrittura ricca e personale. 

Principia con un “Cantabile”per due violoncelli ove a strale 

la bellezza del canto e l’interesse dell’armonia son elementi 

che si disputano la palma. Devi saper lettor che a questo cantabile 

succedono alcuni particolari deliziosi di corno inglese 

e di flauto su un tema di carattere montanaro che sale; 

poi vien T “Allegro ”, pezzo di straordinario calore, una galoppata, 

insomma una musica colma di crescendi, una cannonata! 
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SINFONIA “ROBERTBRUCE” 


Il “Guglielmo Teli’’ (1829) è l’ultima opera ma non l’ultima 
composizione di Rossini perché il “Robert Bruce ” è rappresentato 
all’Operà nel 1846: è un lavoro del Maestro, certo dato, 

Luis Nieddermeyer, revisionato però dal pesarese. E ’ innegabile 
in tal composizione un notevole che rivelano la continua 
e intelligente attenzione di Rossini alla vita musicale in linea 
al suo tempo. Ecco come il Cigno di Pesaro così delinea! 



LA NOTTE DI NATALE , AVE MARIA , CHOEUR 

Dopo la conclusione della sua attività musicale e teatrale 
a Rossini restava tra l ’altro un certo umorismo, a sale 
e scendi, cauto e sfumato. Questa la chiave necessaria 
per ascoltare le musiche pianistiche e quelle vocali, varia 
la produzione tra cui primeggiano “La notte di Natale ”, 
le “Ave Marie ”, il “Choeur ”, musica davvero celestiale! 









PARTE UNDICESIMA 



IL CIGNO DI PESARO 



IL SUCCESSO SCALIGERO 


Per Rossini si tratta di consolidare il suo crescente successo: 

I ’occasione gli viene offerta con un melodramma gioioso, non un cesso, 
da rappresentare alla Scala di Milano, teatro esaltante ma pericoloso. 
Gioachino si mette d’impegno con un libretto mediocre ma ricco 

di situazioni drammatiche “La Pietra di paragone ”, “mi ci ficco ”, 
disse lui sul testo di Romanelli. Con impegno miracoloso 
Rossini conquista il pubblico scaligero con musica stravagante 
e geniale al tempo stesso: quest’opera rappresenta una tappa 
importante nella carriera del pesarese, che all’inizio risente 
dell’impronta di Cimarosa e poi piano piano con feconda 
forza diviene, come naturale che sia, rossiniana, una fionda. 

II successo ottenuto è dimostrato dalle cinquantatre, una mappa, 
repliche che seguirono alla Scala, con richieste di bis. 

Gioachino ha uno stile personale ben definito, colorito 

da verve vivace, un mixer consolidatocome tra moglie e marito, 
tra robustezza allemanna e melodia italiana. Tanti bis, 
tanti applausi generarono richieste veneziane al San Moisè 
e per un ’opera seria alla Fenice (“L ’occasione fa il ladro ” e 
“Il signor Bruschino ” e il “Tancredi”). Nel frattempo l’artista 
lavora con fatica e impegno a un ’altra opera commissionata 
nel 1813 debutta a Venezia infatti e in tutta bellavista 
T “Italiana in Algeri”: opera questa che con ossidata 
esperienza darà prova della sua maturità, una cannonata! 


TRA REALTA ’ E LEGGENDA 


Qualche mese prima Rossini aveva lasciato la lagunare città 

come un esordiente, ricco solo di promesse, ora là per là 

a novembre vi ritorna come conteso maestro di cartello 

e intorno a luisi crea quell ’alone di leggenda 

che l ’accompegnerà sino alla fine: una seria faccenda, 

il prezzo che va pagato alla celebrità e lui ben lo fa, 

con entusiasmo, spinto dalla spensierata ed esuberante, si sa, 


ROSSINI, GIOACCHINO 


LA DANZA-TARANTELLA NAPOLETANA 



voglia di vivere che gli è propria (“La tarantella ”). La prima farsa 

non è gran cosa e il pubblico l ’accoglie come salsa 

insipida, con freddezza ma nella successiva (“Il signor Bruschino ’’) 

c ’è maggior impegno anche se il risultato, non benino, 

è inver peggiore. Ma è possibile che ciò possa accadere 

al trionfatore della Scala: si cominciò a raccontare 

un fatto curioso ossia che il pesarese mentre, a ben guardare, 

è in contatto con l ’impresario Cera del San Moisè 
















prende accordi con quello della Fenice, verità è, 

per la composizione di un 'pera seria e così il Cera 

manipola il librettista Foppa per fargli scrivere vera 

cosa, un libretto impossibile, appunto “Il signor Bruschino ”. 

Ma i due non conoscono né l’arguzia né l’ingegno di Gioachino 

che compone un ’orrenda musica. Tale storiella, 

forse la prima di quella lunga serie che doveva, ben bella, 

fu tutta la carriera accompagni fiaschi e trionfi 

di Rossini, ci interessa soprattutto in quanto, a tutti tonfi, 

relativa all’insuccesso del “Signor Bruschino ” che poi 

non è per niente male anzi sia, con diletto congiunto a fatica, 

per la musica. Comunque per conquistarsi la critica 

e il pubblico, l ’artista doveva affermarsi nel genere, non sfica, 

serio, considerato allora il più adatto a provare, verifica 

l ’impresa, le vere qualità di un compositore: 



e l ’affermazione venne quasi subito con e a tutte le ore, 
il “Tancredi ”. Il successo non fu subito clamoroso 






ma si consolidò nel corso delle recite senza tuttavia 

giungere a certi fanatismi che rasentavano, in modo generoso, 

l ’esaltazione anche se in tutta la città, in una botta e via, 

riecheggiava l’aria “Ti rivedrò!”. Per non parlare 

poi dell’aria stupenda “Di tanti palpiti” portata, a ben guardare, 

al successo dall’arte raffinata dal contralto Montresor 

Adelaide e in seguito imposta a tutto il mondo, ben lo so, 

dalla celebre Giuditta Pasta, ben accolto tale romanticismo 

del pubblico ormai prontoad accogliere quella linea 

melodica, patetica e pura. Del resto, vedi lettor, il nostro artista 

era molto attento agli umori della gente di teatro in bellavista 

e fu solerte nello scrivere allora il suo capolavoro 

di opera buffa “L ’Italiana in Algeri bontà loro, 

un successo irripetibile, un modo di sentire, d’essere 

anche se dopo ci saranno il “Barbiere ” e la “Cenerentola ”, 

miniere di spunti comici, scherzosi, esilaranti. L'essere 

ed entrare nell’incantata follia dell’ “Italiana” 

è ancor oggi un festoso appuntamento, cosa sana, 

per gli appassionati della lirica. Il soggetto è noto: 

il sultano Mustafà, stanco di piaceri matrimoniali, in moto 

si mette per farsi dal fiso ministro una donna italiana 

che sostituisca la consorte Elvira e appunto l’italiana 

è la bella Isabella, naufragata sulle coste algerine 

alla ricerca del suo fidanzato Lindoro, alla fin fine 

fatto schiavo del pascià. E questi lo rimette in libertà 


a condizione che porti via la moglie Elvira là per là 
in Italia per poter rimanere solo con la splendida Isabella. 

Il progetto è meraviglioso ma non prevede le astuzie 
diaboliche della donna che briga con abilità troppo bella 
da riuscire ad ingannare tutti per tornare, a fichi e cucuzze, 
in Italia con l ’amato Lindoro menando il naso 
al sultano gabbato con il titolo onorifico “Pappataci ’’: 
questa la trova con operazione divina: caro lettor ascolta e taci! 



“ROSSINIHA VOTATO IL SACCO!” 


Pare che con questalapidaria anche se poco incoraggiante 
esclamazione Stanislao Mattei, il vecchio maestrodelVartista 
commentasse il successo dell’ “Italiana” ma Mattei non magistralmente 
però si sbagliava: Gioachino non era, a prima vista, 
alla fine della sua carriera, bensì solo all ’inizio. 

La frase aveva però del vero nel senso che, da sfizio, 









rappresentava un ’esperienza conclusiva del genere buffo 
che aveva “votato il sacco ” con tale commedia dell 'arte. 

In effetti teatro delle maschere, dei guitti, a uffo, 

teatro che stilla un cordiale umore popolano e a parte 

anche preludio ai moti del ’48 e al sorgere lento 

in Italia di una vigorosa coscienza nazionale 

“Pensa alla Patria e intrepido il tuo dover silento, 

vedi per tutta l’Italia rinascere in modo razionale 

gli esempi di ardore e di valore”.Il successo dell’ “Italiana ” 

non si ripete con l ’opera successiva, non cosa strana, 

con il “Turco in Italia non che il brano sia brutto 

in quanto l ’invenzione rossiniana e sempre viva, non a lutto, 

e scattante ma è priva del colpo di genio, la trovata 

esilarante del “Pappataci”, quell’estro, una cannonata 

che tutto rinnova la scoperta di un ’emozione. Nel “Turco ” 

si scorge una punta di patriostismo: “Cara Italia a tutte le ore 

vi saluto amiche sponde, dal ciel a terra sei l ’amore 

ma al di là di ciò la discesa sembra, come grano turco, 

all ’orizzonte con il “Sigismondo ”, appiattito dalla critica. 

Il pesarese allora mette in musica l ’ Inno di Indipendenza per benino 
in sintonia con il “Proclama di Rimini ” di Murat Gioacchino: 

“Sorgi Italia venuta è già l ’ora, l ’alto fato compir si dovrà, 
dallo stretto di Sicilia alla Dora, un sol regno l’Italia sarà!” 

Ora Rossini vuol conquistare la città partenopea: 
inizia così una nuova fase della sua vita, un ’epopea ! 


BARBAJA “VICERÉ 1 DI NAPOLI” 


Napoli, piazza diffìcile perché gloriosa: all ’inizio dell ’Ottocento 
la città deve constatare che il suo filone musicale, a cento a cento, 
ritenuto ineusaribile, è ormai finito. Morto Cimarosa, 
ancor vivo Paisiello, testimone della propria decadenza, 
Partenope serba solo il ricordo degli anni, a fior di rosa, 
fecondi in cui operano Scarlatti e Pergolesi e compagnia 
bella e l ’ambiente napoletano, non una strategia, 
anziché cercare all’estero un rinnovamento, diventa 
chiuso, sospettoso, e accoglie ogni novità con malagrazia. 

Per Rossini, infatti, che il Paisiello aveva (spaventa?) 
definito “licenzioso compositore ” le prospettive, una disgrazia, 
son tutt’altro che buone: nessuna delle sue opere è rappresentata 
a Napoli e non c ’è nessuna persona alla sua musica interessata. 



Nessun ad eccezion di Domenico Barbja, il più potente, 
il più astuto, il più ricco impresario teatrale partenopeo 
e italiano, il “Viceré di Napoli” che da anni potentemente 


imponeva al pubblico a suo piacimento chiunque gli fosse in simpatia. 
Spuntano nelle bottiglierie, le delizie che inventò con lo spalmare 
la panna con il caffè e con la cioccolata, a ben guardare, 
appaltatore poi dei giochi d ’azzardo nel ridotto della Scala, 
impresario di seguito del San Carlo napoletano, una magia, 
strozzino inesorabile di maestri, di cantanti e di tenori 
e di soprani, pollastrelle che sbramava come volpe affamata. 

E per Rossini c ’è da fiutare e così il pesarese a fronte di sonori 
denari, accetta l ’ingaggio barbajano con, una cannonata, 
l ’impegno di scrivere due opere all ’anno ed assumere a tutto tondo 
la direzione del San Carlo e del Teatro del Fondo, 
anche se sa che un fiasco porrebbe fine alla sua carriera. 

E avendo la fiducia dell’impresario (rosso di sera 

buon tempo si spera) si mette d’impegno a comporre e a rappresentare 

una nuova opera ‘Elisabetta Regina d ’.Inghilterra ”, a ben guardare. 

Un ’opera oggi quasi dimenticata, una pagina importante 

nella storia del teatro rossiniano e dell’italiano melodramma 

e tale composizione nasce dal genio, a se stante, 

di Rossini che riuscì a creare la sintesi, una manna, 

tra la sua musica e l’ambiente del San Carlo: grande 

orchestra, grandi cantanti, grandi soprani, grandi ballerini 

(Festa, primo violino, i tenori Nozzari e Garcia ammiratori di Rossini, 

il soprano Isabella Colbran che diverrà sua sposa): grande 

successo che premiòlo sforzo di rinnovamento del musicista 

che fu il preludio al suo capolavoro: il “Barbiere” in bellavista! 


“DEVE ESSER COSE E NON ALTRIMENTI” 


Con parole scritte di suo pugno in francese l ’artista 

licenziava uno dei suoi ultimi capolavori, composto 

quando ormai aveva abbandonato, tosto tosto, 

il teatro: scriveva al “buon Dio ” e si sentiva a prima vista 

di aver invaso un campo non suo cimntandosi in una 

“Petite Messe Solennelle ”, lui che era invece di sua 

Natura,era nato per l’opera buffa. E cosa ci si poteva aspettare 

dall ’opera commissionata a Rossini per la stagione del Carnevale 




del 1816 da rappresentare al Teatro Argentina? Niente male 
la compagnia che si stava allestendo con, a ben guardare, 
il tenore Garcia, la celebre soprano Gajfurini, poi sostituita 
dalla bolognese Righetti Giorgi e il buffo Zamboni. 

E la scelta dell’opera? Rossini non ha dubbi, è una vita 

che pensa al “Barbiere di Siviglia ” anche se Paisiello, a gradoni, 

l ’aveva già scritto in musica, e non era l ’unica di certo 









quella tratta dalla commedia del Beaumarchais. Dato certo 

è che l’artista pretese in un nuovo libretto e da Sterbini, 

amico del poeta dialettale Belli improvvisator geniale a cherubini. 

Nel “Barbiere ” rossiniano c ’è la comicità di una umanità 

nuova infatto Figaro non è più il servo settecentesco là per là 

affamato e giramondo: è l’uomo moderno, abituato 

a trattare Almaviva da pari a pari (una rivoluzione, certo dato), 

pronto a favorire l ’innamorato di Rosina ma previo 

quel metallo che solo puòfar diventare la sua mente un vulcano. 

Egl non subisce la situazione la la domina, previo, 

l ’etichetta di nome o di fatto del “Factotum della città ” 

a cui tutti debbonfar largo e il suo mestiere,ben si sa, 

gli permette d’entrare in ogni casa da padrone: è 

l’intelligenza, lo spirito d’iniziativa, l’audacia, verità è, 

il buon senso che s ’incarnano in lui e che ne fanno 



FOR: BARITONO 



un vittorioso della vita. Così Rosina non è più la ragazza 
timida chiusa in casa, che piange ma colei che sarà gazza 
ma vispa vipera e che farà giocare “cento trappole ” 








se le toccheranno “dov ’è il suo debole ”, è la creatura 
che riesce a meravigliare lo stesso Figaro e a dismisura 
per la sua furbizia. Don Bartolo, invero, cessa 
d’essere il serioso tiranno (drammatico in Paisiello) 
per divenire l ’autocaricatura del tradizionale, come lessa 
carne, basso comico settecentesco e lo stesso Don Basilio, non bello, 
non è più il tetro bacchettone ma un ritratto a dismisura 
proverbiale di prete ipocrita, lestofante su misura, 
affamato anche se divertente. Il segreto della giovinezza 
eterna del “Barbiere ” sta nella vivacità dei suoi personaggi 
brillanti, vivi, reali ma il pubblico romano, a larghi raggi, 
non riesce a rendersi conto della grande novità perché 
sembra attratto più delle polemiche, pettegolezzi, rancori, verità è, 
che non dallo spettacolo. E’sicuramente il “Barbiere” offriva 
motivi di discussione: anzitutto la scelta del soggetto là per là 
che fomentava la rivalità con i sostenitori di Paisiello 
si prevedono incidenti il giorno della prima (2 febbraio 1816). 
Tuttavia quella sera il pubblico romano, “poverello ” 
non riuscì a rendersi conto della grande novità, 
attirato più dalle polemiche e rancori che dallo spettacolo, 
un capolavoro che riusciva a interessare un uomo come Beethoven, 
completamente agli antipodi della concezione rossiniana 
per educazione, per temperamento, all 'opera, cosa non strana, 
entusiasmò Hegel. Rossini non soltanto rivoluzionò 
gli schemi del teatro, la rivoluzione fu nel suo animo, lo so, 


e di conseguenza si sentiva nei suoi personaggi, nella loro maniera 
di parlare, di pensare, di concepire isuoli sociali da mattino a sera! 



ANNI DI FOLLE LAVORO 


Seguire l ’attività teatrale di Rossini negli intensi 

e caotici anni dei suoi trionfi sui palcoscenici italiani 

può darci un ’idea della vita di un compositore di densi 

sentimenti musicali per lo più melodrammatici. A mani 

piene lo stesso successo gli imponeva meno lavoro in continuità 

e il pubblico, sia quello quello partenopeo che milanese, ben si sa, 

pretendeva da lui sempre di più: non l’intuito e l’estro 

sono una cosa, il tempo a disposizione un ’altra o il lavoro 

era spesso così urgente che non c ’era modo di riflettere, bontà loro. 

E così Rossini era costretto alla trasposizione di suoi pezzi da maestro 

da un ’opera all’altra per poter rispettare i contratti, 

specie se i libretti venivanpresentati all’ultimo: questi i fatti! 





NELLA CITTA’PARTENOPEA 


Anche dopo la parentesi romana del “Barbiere”, Napoli città 

rimane al centro dell’interesse di Rossini già, ben si sa, 

per il contratto fatto con l’impresario Barbaja e per l’ammaliatore 

fascino d ’Isabella Colbran, cose che gli attirarono a tutte le ore 

l ’attenzione e la curiosità della gente. La vita amorosa 

del musicista pesarese era talmente mascherata, non strana cosa, 

talmente ben nascosta sotto le apparenze della più tranquilla 

normalità anche se la “malignità ” di Stendhal squilla 

con la notizia che l ’artista aveva accettato da Barbaja 

l ’omaggio gratuito di “carrozza, tavola imbandita, alloggio 

e amica ” (quest ’ultima da identificare con gran sfoggio 

con la bella spagnola soprano Colbran, dagli occhi di fuoco 

e dai capelli corvini, dalla bellezza imponente, come disse 

Stendhal, dal temperamento tragico, sia in scena che in vita, 

insomma una “eroina ”, mirabile interprete che visse 

le vite teatrali di Ifigenia, Aspezia, Medea, Armida. 






E così Rossini, fedele per educazione e per volontà 
alla scuola vocale del passato, accettava e esaltava là per là 
in Isabella le caratteristiche “belcantistiche ” mettendo a piene 
mani nelle sue partiture quelle fioriture difficilissime, lì per lì, 
che la cantante risolveva con eccezionale bravura che, a piene 
accoglienze, il pubblico partenopeo con fanatismo, ebbene si! 

Rossini scrisse per la Colbran ben dieci opere, dall’ “Elisabetta ” 
(1815) alla “Semiramide” (1823): giovane e già,cosa detta, 
e risaputa, carico di successi il compositore deve aver visto 
in Isabella, giunta ormai alla sua piema maturità di donna 
e d’artista, l’ideale interprete dei suoi desideri, comepisto 
sangue, apprezzandone l ’arte raffinata e il ricco temperamento 
e se ne innamora con slancio genuino. Arriva poi il momento 
della “Donna del lago ” (Napoli, San Carlo 1819) la collaborazione 
artistica con la Colbran raggiunge il suo apice alla perfezione, 
opera poi infuturo più volte, come quasi tutte le opere di Rossini, 
eseguita con grande maestria dal principe della bacchetta Toscanini! 







PARTE DODICESIMA 



VERSO LA MORTE 



ROSSINI: GENIO MUSICALE 


Genio europeo dalle molte facce, alcune segrete: 

èil ritratto di Rossini, enfant prodige, vedete 

cari lettori?, capace di scatti sanguigni. Calato 

da bambino, con il padre Vivazza, certo dato, 

musico e la madre soprano nel mondo avventuroso 

delle imprese teatrali. Diffusore di grandi musicisti 

come Haydn, Mozart, Beethoven, e a toni vispi 

denominato “tedeschino ”, compositore sopraffino 

e fertilissimo di melodrammi gioiosie tragici, Gioachino 

già celebre a ventun anni fra neoclassicismo e Romanticismo, 

con i più precoci segni di fragilità ed ’intimismo, 

alternò prime burrascose e trionfali. Acclamato 

e protagonista della Rossini-fever o Rossinimania 

fu preda di passioni politiche fra, è assodato, 

fra rivoluzioni e restaurazioni, lui amico, si sa, 

del principe Metternich, fu anche celebre autore 

di Inni d’indipendenza inneggianti la vera libertà! 


INNO POPOLARE A PIO IX di Gioacchino Rossini 



MUNF.RA 

i doni di Pio IX 


Su. fratrlli .Irli» la vi cali II Giovili spose, affienatele braccia 

al magnanimo core di Pio. anelami all'amplesso negalo 

che alla santa favilla di Olo ceco il giorno, ecco llgiomoaspetialo 

sìnftommb del più doler pensici. che vi rende la vita del cor. 


Pace, pace rtuiom ogni lido; 
gloja.gioJa risponda ogni core; 
benedetto il sorriso da more 
che dischiude a salute llsemlcr. 

Gloria al Santo Gerarca divino, 
gloria, gloria.csulliamo. esulila mo: 
de' fratelli al soave richiamo 
si riscuota ogni periodi gel. 

Di viriude sul colle Ponto 
procediamo con spirto sincero, 
una voccs'ascoltì, una voce ; 
pace, amore, giustizia e dover. 

nella faccia patema s a Uba. 
e le care sembianze ravvisa 


tros ar grazia in cospetto di Dio. 
che mandò la demenza di Pio 
santa gioja perpeluad'amor. 

0 fratelli, esultiamo, esultiamo, 
grazie, grazie, risponda ogni cor: 
reco II giorno ed II giorno aspettato, 
ecco II giorno di pace e d'amor. 

0 fratelli, esultiamo, esultiamo, 
grazie, grazie, risponda ogni cor ; 
ecco <1 giorno ecco il giorno aspettato, 
ecco il giorno di pace e d'amor. 

grazie, grazie risponda ogni cor 

grazie, grazie risponda ogni ror 
ecco il giorno di pace c d'amor. 
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ROSSINI E BEETHOVEN 


Non è mistero che il sole beethoviano fu a un certo punto 
offuscato dall’astro nascente pesarese di Rossini ed appunto 
per questo ciò ferì l ’orgoglio dell ’artista renano. In effetti 
la vita musicale di Vienna trova eco nelle pagine dei Quaderni ben netti 
che puntualmente registrano ogni avvenimento musicale di rilievo: 
l ’esecuzione delle Stagioni haydiane, la ripresa dell ’ “Idomeneo ” 
e “Clemenza di Tito ” di Mozart, un concerto a casa Rossini, non un neo, 
venuto nella capitale per la rappresentazione di “Zelmina ”, non allievo 
ma gran maestro. “Ho incontrato Rossini ” dice a Beethoven il fratello 
Johan ”che mi ha salutato molto gentilmente e desiderebbe, ben bello, 
tanto parlarti ”. Vi andò poi e la visita, a detta, vedi lettor, dell ’autore 
del “Barbiere ”, fu penosa per la sordità di Ludwig e la propria ignoranza 
della lingua tedesca dell ’italiano musicista e perciò e a tutte le ore 
la conversazione fu quasi impossibile. Secondo Wagner in tale circostanza 
Beethoven lo avrebbe accolto felicitandosi per il “Barbiere ” in quanto 
opera buffa, esprimendo sever giudizio sulle opere di serie, non un vanto, 
un genere non congeniale al carattere degli italiani. L ’artista pesarese 
espresse sincera ammirazione al genio allemanno che si autoaffermò 
“un infelice ”. C ’è da dire che nei Quaderni vi sono frequenti, ben lo so, 
accenni alla superfiacialità e alla facilità d’effetto della musica a sorpresa 
della musica rossiniana che confermano il “disprezzo ” che nella cerchia 
intima di Beethoven si era soliti ostentare nei riguardi dell ’autor italiano, 


che comunque inserì in un proprio concerto musica di Rossini pian piano! 



“LA VORI FORZA TI” 


L ’esperienza drammatica di Rossini durante gli anni napoletani 
è il riflesso musicale della sua “amicizia ” con Colbran Isabella: 
il loro matrimonio ne segnerà anche la conclusione, brevi mani; 
infatti la “Semiramide ” (1823), ultima opera scritta, ben bella, 
da Gioachino per la cantante spagnola, sarà nello stesso tempo 
l’ultima composizione italiana del musicista e l’inizio 
della rapida decadenza artistica di sua moglie, non sfizio! 

Occorre sottolineare il filone rossiniano estraneo (da tempo?) 
all ’opera seria che discende dal “Barbieredi Siviglia ” e che continua 
con la “Cenerentola ” e con la “Gazza ladra ”, gli impegni in linea 
con gli accordi presi con l ’impresario Cartoni del Teatro valle di Roma 
eran presenti per la composizion di un ’opera buffa, e come asino da soma 
Rossini si mette al lavoro alla consegna del libretto e dopo 



due giorni terminò l ’opera. Questi “lavori forzati ” con fatica, a poco 
a poco, proseguirono anche per Vallestimento dell’opera dal nome 
Cenerentola che per quanto riguarda il suo destino, non chiedermi come 
o perché caro lettor, si apparenta con il “Barbiere Intanto dalla Scala 
gli vien offerta l’opportunità di dar veste musicale a un libretto 
di Gherardini, cosa che il Maestro fece realizzando così, presto detto, 
la “Gazza ladra ” che ottenne ottimo successo con 27 repliche a scala! 



SI APRONO NUOVI ORIZZONTI 


Con la “Gazza ladra ” si conclude l ’esperienza “buffa ” del compositore 
e con la “Semiramide ” quella “seria ” in concomitanza e a tutte le ore 
della rapida decadenza vocale della Colbran: la cantante ha già 
38 anni e ha alle spalle una carriera logorante più che ventennale, si sa, 
con l ’interpretazione di personaggi per lo più tragici che richiedeva 












un impegno inver estenuante. Il musicista intanto lasciava 
l’Italia per Londra per un contratto per un ’opera “La figlia dell’aria ” 
ma il progetto andò in fumo; si recò allora a Parigi (1823) 
ove venne nominato direttore del Theatre Italien (era nell’aria). 

Il primo lavoro scritto in Francia e rappresentato nel 1825, verità è, 
fu “Il viaggio di Reims ” accolto con mediocre accoglienza 
e ritirato subito dalle scene. Si giunge poi con magnificenza, 
all’ “Assedio di Corinto”, opera nei confronti del “Maometto” 
da cui deriva, completamente nuova, fremente di passioni, presto detto, 
colma di coralità, ricca di fermenti religiosi o patriottici, con coralità 
che distinguerà il “primo” Verdi del “Nabucco”e dei “Lombardi”, si sa! 
Questa coralità sarà poi protagonista della successiva opera rossiniana 
scritta in Francia (“Mosè e il Faraone ”). Il compositore, cosa non strana, 
si accinge poi alla scrittura di due opere, una comica l ’altra seria, 
(“Comte Ory” e il “Teli”) quest'ultima capolavoro scritto con maniera! 
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AMBIVALENZA ROSSINIANA 


Occorre tener presenti le descritte trasformazioni 
che si posson compendiare in una ritardata, a gradoni, 
e deformata penetrazione della riforma gluckiana: 
per comprendere la singolare posizione posizione d ’ambivalenza 
in cui si collocò l’arte di Gioachino Rossini, non una farsa! 
Nessun dubbio che, con la suasostanziale, una lenza, 
refrattarietà al Roamnticismo, esso incarni gli ideali 
della Restaurazione e la nostalgia di quella, a strali, 

“Belle Epoche ” che invano ci si illudeva di potere 
ricondurre in un Europa agitata da nuovi fermenti 
politici. Pure mentre lo spirito dell 'arte, un forziere 
rossiniano indulgeva all ’amor del quieto vivere, senza venti 
e veniva incontro alla diffusa stanchezza 
seguita alle guerre napoleoniche, la veste musicale 
eccitava novità. L ’energia ritmica, a sale 
e scendi, la robusta consistenza dello strumentale, 
la carica vitale immessa nel dinamismo della melodia 
comica, erano altrettanto ragioni per cui il suono 
dell’opera rossiniana non aveva più nulla, non magia, 
di settecentesco. La determinazione di scrivere con tono 
ed imporre tutte le fioriture da eseguire 
nella ripresa delle arie, mentre prima cose a non finire 


erano lasciate al capriccio dei cantanti e fui ’inizio 

duna rivoluzione nelle consuetudini teatrali italiane, uno sfizio! 



Piccola rivoluzione se si vuole ma indubbiamente 
in senso gluckiano: l’opera corale fu assunta abilmente 
da Rossini con il giovanile “Ciro in Babilonia ” (1812) 
e via via perfezionata attraverso il “Mosè ”, e a voci 
alte, il “Maometto II” in un modello a cui Verdi 
si atterrà nel “Nabucco ” e nei “Lombardi ” a sorci verdi. 

L ’effetto del “crescendo ”, simbolo del dinamismo rossiniano 
ha lontane origini nel virtuosiamo orchestrale, non strano! 
Se Rossini potè esser paragonato a Napoleone e godè 
d una fama quale forse non fu mai accordata, verità è, 
a nessun altro musicista, ciò che si deve d’armoniosa 
quanto paradossale convivenza di un messaggio 
conservatore entro forme innovatrici. A largo raggio 
la travolgente carriera di Rossini si svolge in preziosa 
successiva conquista di sempre più vasti mercati teatrali 











a partire dall 'Italia del nord mentre le vite musicali 
italiane si polarizzavano intorno a due centri di gravità 
nel Mezzogiorno e nel Settentrione. Fin da quando,ben si sa, 
Sant 'Ambrogio stabilì a Milano un rito particolare che venne 
rispettato nella sua autonomia della costituzione gregoriana 
la musica italiana è il risultato dialettico, un toccasana, 
di questa concordia discorso. Nel 500 Venezia e, a penne 
spiegate, Roma, e nel 700 Napoli, anche se la lagunare 
città era la scuola cara a Vivaldi, Albinoni, a ben guardare, 
Tartini e poi il primato teatrale si spostò a Milano, 
capitale del nuovo regno lombardo-veneto asburgico. 

Quando Rossini inizia la sua carriera è liturgico 
afferma che la divisione dell ’Italia musicale pian piano 
è ancora viva nelle consuetudini teatrali e nel gusto 
della popolazione, sebbene da alcuni decenni, un fusto, 
la scuola partenopea languisca dopo la lussureggiante 
fioritura settecentesca. Toccherà proprio seduta stante 
a Rossini di sanzionare la fine della scuola napoletana: 
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anche questo è uno dei fenomeni che segnano il trapasso 
dal 700 all’800 della musica italiana. Passo dopo passo 





con le quattro opere del 1813, tra cui il “Tancredi” 

e T “Italiana in Algeri”, il compositore pesarese, credi 

ben caro lettor, si era ormai assicurato il mercato 

teatrale nell ’Italia del nord quando l ’impresario, dato 

certo, napoletano Barbaja venne a cercarlo a Bologna 

e lo legò con un contratto al Teatro San Carlo, mica una rogna, 

di Napoli. Presentandosi nella città partenopea con “Elisabetta 

regina d'Inghilterra ” (1815) Rossini sapeva per benino 

che i napoletani lo aspettavano con il fucile puntato, un casino, 

pieni di diffidenza e di dispetto per questo intruso 

che a ventitré anni calava dal nord per imporre, unfetuso?, 

le sue opere a napoli, la patria del melodramma: 

Gioachino seppe però abilmente disattivare le prevenzioni 

dei partenopei introducendo appropriate innovazioni. Il fiasco 

del “Barbiere di Siviglia ” a Roma fu dovuto ( assicurato con casco) 

alle maliziose macchinazioni dei paiselliani sostenitori, 

offesi che un giovane musicista del vecchio Maestro 

potesse effettuare una penetrazione artistica nel sud e con estro. 




Nell’attaccamento agli ideali di vita, a tutto campo, 

dell’ancien regime si manifesta il senso profondo 

della sua arte anche se ancorata a tutto tondo, 

dai patrioti e dai liberali. “Gugliemo Teli” è il prodigioso 

sforzo di un genio per recuperare il controllo duna situazione 

di un gesto supremo d ’orgoglio: Rossini, ben roso 

dall ’orgoglio, volle raccogliere la sfida avverso i nuovi 

tempi anche se la sua mente era invasa, a dosi 

massicce, da una profonda depressione che lo costrinse 

al rifugio di un lungo silenzio rotto soltanto da lavori 

sacri, favorendo così i successi di Donizetti e di Bellini 

e dello stesso Verdi. In tal modo a se stesso si strinse 

e a lungo andare la sua presenza finì per pesare senza favori, 

con un senso di disagio nello sviluppo della musica, a vicini 

siti, italiana.Se il musicista taceva l’uomo non stava 

zitto e spesso si diffondeva l’eco duna sua battuta, una fava?, 

o d’apprezzamenti sarcastici sui nuovi indirizzi dell’arte 

e della pubblica vita. Sia che lo volesse o no, Rossini 

finirà per esercitare nei riguardi di Verdi un ’azione 

molto simile a quella di cui egli stesso aveva alla perfezione 

sofferto ad opera di Paisiello: grande spettacolarizzazione! 
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SINTESI DELL ’ESPRESSIONE ROSSINIANA 


Se guardiamo retroispettivamente le due opere del musicista 
composte a Parigi (“Comte Ory” e “Guglielmo Teli”) che in bellavista 
chiudevano prematuramente la carriera d’operista del pesarese, 
non possiamo non stupirci della coerenza di questo congedo. 

Non son due melodrammi qualsiasi: sono, ben cortese, 
il testamento musicale non soltanto dell ’uomodi teatro, credo 
anzi son sicuro, ma addirittura di tutta un 'epoca. L ’opera 
buffa e quella seria ritornano nel “Comte Ory ”, boccaccesco, 
spigliato, venato da erotismo e nel “Guglielmo Teli”, grande affresco 
corale scosso da umanissime passioni. Da un lato “italiana ” opera 
il “Barbiere” la “Cenerentola”, dall’altro il “Tancredi” e 1’ “Otello”, 
opere corali rifatte per le scene francesi. Opera di congedo dunque: 
non saranno però la lunga malattia, la vecchiaia, l ’inventiva comunque 
meno pronta e sfavillante, lapigrizia accresciuta da un benessere 
ormai raggiunto, a fargli abbandonare la partita. Lettor messere 
sappi che non sono solo questi motivi: c ’è pure la sicurezza 
d ’aver posto termine in modo coerente a una lunga parabola 
e la certezza che era necessaria una nuova vita. Una brezza 
che richiama l’anologia con la tradizione buffa italiana quella 
del “Comte ” il cui protagonista libertino senza scrupoli che, ben bello, 
approfittando dell ’assenza del conte di Formontiers partito per la crociata 
pensa di sedurne la moglie ricorrendo a vari stratagemmi, una cannonata! 


“Il Comte Ory ” non è però ancora l ’opera “francese ” che si aspetta 
Rossini già da tempo e sul canovaccio della commedia di Scribe, 
il “Wilheim Teli’’ di Schiller. Scelta grandiosa per la grandezza, 
per la solidità scenica dei personaggi, per il dramma (una fortezza) 
popolare verso la civica libertà contro la straniera oppressione. 

Inoltre elemento da non trascurare è il paesaggio svizzero per benone 
Rossini ci lavora cinque osei mesi e ugualmente impegnativo 
è l’allestimento: la “prima ’’ viene più volte rimandata e molta attesa 
ha luogo il 3 agosto 1829: il pubblico applaude con vivo 
interesse ma non è troppo entusiasta, l’opera appare unpo ’presa 
da freddezza mentre i critici e gli altri musicisti unitariamente 
(almeno una volta) salutano il capolavoro (“ecco finalmente 
la poesia, la musica, l ’arte ’’). L ’opera e la sintesi, l ’espressione 
integrale d ’un momento storico che supera il mero, e per benone, 
interesse musicale, insomma una musica divina elaborata alla perfezione! 








“ORA SONO UN PIANISTA...DI QUARTA CLASSE” 


Quando il “Guglielmo Teli” venne rappresentato a Parigi all’Operà 

il 3 agosto 1829 Rossini aveva 37 anni concludendo, come ben si sa, 

la propria attività operistica. Il compositore sopravvive a tale 

esperienza teatrale per quasi 40 anni tornando al teatro, tale 

e quale, poco o nulla contando quel “RobertBruce” del 1846 

che riprende molte pagine di vecchie opere. Il silenzio, caro lettor ci sei 

conseguente appare ai più inspiegabile e questa cosa al di là 

della pigrizia e delle ricorrenti crisi mentali. In effetti la verità 

forse sta nelle parole dello stesso Rossini: “Scrivevo opere 

quando le melodie venivano a cercarmi e a sedurmi, lo so, 

quando capii invece che toccava a me andarle a cercare 

nella mia qualità di scansafatiche, rinunciai, a ben guardare, 

al viaggio e non volli più scrivere! ” Il pesarese si definì 

“l ’ultimo dei classici ” anche se dopo Wagner Richard, lì per lì, 

gli attribuì il termine di “fabbricante di fiori artificiali ” che 

somigliavan a quelli naturali ma è pur vero che Beethoven 

e Schuman lo elogiarono come pure il pittore Delacroix che 

definì inimitabile il suo genio. Poi il medesimo Gioachino dichiarò: 

“Abbandonai la mia carriera musicale nel 1829 e, ben lo so, 

il lungo silenzio mi ha fatto perdere la potenza del comporre 

e la conoscenza degli strumenti. Ora sono un semplice pianista... 

di quarta classe”: tutto questo ebbe a dire il famoso e celebre artista! 


TRA IL SERIO E IL FACETO 


Alle romanze, alle ariette da camera Gioachino aveva dato 
il proprio personale geniale contributo con le “Soires musicales ” 
che arieggiavano quasi tutta l ’esperienza teatrale, certo dato, 
appena deposta con il “Guglielmo Teli”. Il “pianista di quarta classe” 
non era però rimasto indifferente pur nel lungo periodo a masse 
di grave depressione fisica e spirituale all ’evoluzione 
del pianismo romantico. E che dire poi dei vari pezzi 
contenenti dei vari album ove il tono serio e quello faceto 
che si fondano sembra realizzare anche il ritratto, non a pezzi, 
umano dell’ultimo Rossini, dell’uomo cioè che, colpito 
da sofferenze fisiche e psichiche, invocava la morte a menadito 
anche se nello stesso tempo cercava il prolungamento della vita. 

E in tal opera il nostro artista musicava la “Petite Messe Solennelle ” 
composta in una condizione di spiritualità rasserenata 
anche se poi interrotta per la grave depressione e, ben bella, 
ripresa e ultimata dieci anni dopo, in effetti una vera cannonata! 
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VERSO IL GRANDE RIPOSO 


Giunto al culmine della sua maturità di artista Rossini lascia 
il teatro, o per meglio dire, la composizione teatrale, e dopo la “prima ” 
del “Guglielmo Teli” il musicista si concede una vacanza passando prima 
a Milano ove assiste al “Pirata ” di Bellini e poi, fascia dopo fascia, 
alla sua villa di Castenaso, ove continua a dirigere il Theatre Italien 
anche se l ’incarico gli viene revocato, caro lettor devi saper, in seguito 
alla sopraggiunta rivoluzione. Torna comunque a Parigi tenendo in mano 
la vita teatrale della città chiamando e aiutando Bellini, Mercadante, 
Donizetti, poi nel 1832 su invito di un prelato spagnolo, seduta stante, 



inizia lo “Stabet Mater” e nel 1835 pubblica una raccolta di tutto pugno 
di deliziose composizioni (“Soirees musicales”). Intanto la sua salute 
peggiora gravemente e nel 1832 una lombaggine crea complicazioni. 

In quest ’occasione Olympe Pèllisier, una parigina senza esitazioni, 
dilettante di musica ed ex modella del pittor Vernet, in salute, 
si prodiga per curare l ’illustre malato che ha bisogno soprattutto 
di una vita tranquilla e ben regolata. Quando alla fine del 1836 



Rossini torna a Bologna ha già deciso di separarsi, lettor ci sei?, 
dalla moglie. La Colbran, abbandonata l’attività di cantante a tutto 
campo, ha cominciato a condurre una vita irrequieta e dispendiosa 
travolta da una insana passione per il gioco e il lusso a jose! 

La separazione legale vien concessa nel 1837 e già a novembre l’artista 
si trasferisce a Milano in compagnia della bella Olympe Pèllisier. 



Trascorrono anni tranquilli ma la salute del Maestro, verità è, 
aggravata da una sensibilità morbosa e dalla morte di papà Vivazza 
gli provoca un esaurimento nervoso. Rossini tuttavia, come razza, 
riesce a prodigarsi per il Liceo Musicale di Bologna quale direttore. 

Nel 1841 conclude lo “Stabet Mater” di stupenda ispirazione a ore 
tutte e quattro anni dopo muore la Colbran così l ’artista può regolare 
la sua posizione con Olympe che si rivela donna di grande spirito 
pratico e ottima amministratrice dei beni del marito,a ben guardare. 

Le condizioni di salute del Maestro non accennano a migliorare 
e gli avvenimenti del 1848 peggiorarono la situazione (facinorosi 
lo minacciarono) gettandolo nel terrore. Rossini allora si reca a Firenze 
ove trascorre i 7 anni peggiori della sua vita perseguitato continuamente 



da fobie inspiegabili e incapace di scrìver musica. Il musicista 
allora decide di farsi curare in Francia, raggiunge Parigi a prima vista 
che non laascerà più e in pochi mesi riacquista la salute con regolarità, 
assistito dalla moglie e dalfedel servitor Tonino, con il sabato, ben si sa, 
dedicato alle visite degli amici e alla musica che, caro lettor, riprese 
a zampillare nella fantasia del pesarese: l ’opera di certo non sarà 
ma una serie nutrita di piccoli pezzi cameratistici, non è una novità, 
vocali o pianistici intitolati alla buonora “Pèches de Vieillesse”, 
pagine profonde e stupende di un Rossini nuovo e avvincente. 




I Péchés do Vieillesse 
di Gioachino Rossini 
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Il vero congedo di Gioachino dalla musica è un altro, susseguente: 
sarà ancora uno scherzo ma serio e impegnativo che di gaio, oibò, 
ha solo le parole poste all’inizio della composizione, ben lo so, 
ossia la commovente “lettera al Buon Dio ”. Il nostro compositore 
con la “Petite Messe Solennelle ” ritorna ancora e a tutte le ore 
alla musica religiosa con un intimo e sensibile dialogo con Dio: 
il Mestro aveva 71 anni e sta per spegnersi serenamente 
in tranquillità di spirito; il 26 settembre 1868 è, ve lo dico io, 
l’ultimo sabato di ricevimento e due mesi dopo, ineluttabilmente, 









il 13 novembre Rossini cessava di vivere nella splendida villa 
che s ’era fatto costruire a Passy nel Bois de Boulogne. La salma 
inumata nel cimitero del Pere-Laehaise, caro lettor, ha trovato 
nel 1887 l’eterna pace in Santa Croce a Firenze, alma 
tra le anime dei “forti”, glorie italiane d’ogni tempo nel Creato! 




















POSTLUDIO 


Chiudo con questi versi questo cammino, pien d’emozioni e di fatica, 
dopo aver bevuto, sorseggiando fino infondo, tutto il bicchiere, 
e consumato, con accanto Rossini edelle sue opere musicali tutti i canti; 

ora, soltanto ora, posso affrontare anche i lamenti e i pianti 
che farà quella mogliettina mia (non mi lagno, è del resto il suo mestiere), 
brava, buona, però non paziente come Olympe, donna magnifica. 

Sapendo dopo tutto che ho fatto per intero il mio dovere, 
penso d’avere riportato un poco di musica del primo 800 agli “ignoranti”, 
aprendo lor, spero, uno squarcio per far lor veder il Maestro coi cantanti 
perciò sono soddisfatto con la gioia in cuore che è un piacere! 

In effetti mi pare d ’aver fatto in tutto questo tempo un sogno 
dove, assieme a Gioachino, Isabella, Olympe,e le Sinfonie c’ero anch ’io, 
scrivendo dell ’autor dei crescendo, per un ’esigenza mia, come un bisogno 
perché mi son accostato della musica roboante al vero Dio! 





EPILOGO 


Come detto la colpa non è mia se ho dato vita a questo tipo di stornello, 


responsabili son Belli, Pascarella, Zanazzo e Trilussa, illustri favolisti, 


a cui, oltre l’indegna imitazione, son grato e faccio loro tanto di cappello 


per l ’ estro, genio e fantasia, virtù rare ai veri artisti! 


Ecco perché ho voluto riscrivere la storia di Rossini pieno di ricordi 


per merito dei miei cari, a cui non si può rimanere sordi. 


E ora, anche se ancora tante idee avrei nella mente, 


che è ricca, varia e che non ha paura dell’usura, 


mi fermo qui perché l’arguzia è gradita se ha misura: 


il troppo storpia e scoccia inopportunamente. 


Perciò adesso che son proprio arrivato agli sgoccioli, 


comunque sia quest ’opera, frutto della Musa mia, 


te, caro lettore, desidero che giudice tu sia: 


l ’onesto lodi, il disonesto lanci pure i moccoli; 


io accetto la rosa e butto le spine per evitar l ’insidia, 


perché sopporto tutti i difetti meno che l ’invidia. 


Ma dato che non son presuntuoso e pieno di me, 


faccio questa testimonianza che appartiene solo a te: 


a chi mi leggerà lascio questi studi culturali e ardenti 


e se il tuo intelletto sarà invaso da puri sentimenti, 


è forse perché quel mondo è pieno di morale e di poesia, 


versi scritti con il cuore anche se non sfiorano la maestria. 


Mi dispiacerà se invece qualche lettore non apprezzerà 


questi versi ma è anche vero che la buia notte passerà: 


sopporterò allora questo malanno comunque con gran coraggio 


offrendo alla critica il petto aperto come fauna rosa a maggio! 

E poi anche se il dissenso sarà feroce, me ne fatto, non m ’importa, 

oramai ho un ’esperienza e ne ho visto di tutti i colori e fatto una scorta, 

ossia il callo e lo so’ che l’invidia è il sentimento che più s ’è propagato 

nel corso dell’umanità, addirittura più dell’odio e dell’amore 

immortalato; 

del resto soffrire un po ’ nella vita serve dopo tutto a farsi una corazza, 
nulla questo rispetto al dolore che Rossini provò duro come una mazza! 
La differenza è che il Maestro è il numero 1, il divino della musica poeta, 

io invece uno scrittore che merita sol un centesimo d ’euro di moneta; 

mi basta che non v ’abbia annoiato leggendo dormendo su una sedia, 

non bocciateli perciò sennò la cosa si fa ’ seria come in una tragedia! 
Insomma dopo che alla scuola degli autori citati son cresciuto, 


caro signor lettore, forse non lo sai, ma a te io do ’ l ’ultimo saluto, 


sì proprio a te, altrimenti me lo dici che ho studiato a far, 


se non ti lascio queste pagine che son la mia eredità? 


Ma bando alla malinconia: preferisco a chi mi legge fargli un bell’inchino 




e dir “grazie” per gli applausi come fa, alla fine duna danza, un 


ballerino! 
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